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PREFACIO
Alfonso Falero / David Doncel
Universidad de Salamanca
El presente monográfico reúne una selección de contribuciones presenta-das a las II Jornadas de Investigación del Grupo de Investigación «Humanismo Eurasia» de la Universidad de Salamanca, celebradas entre los días 1-15 de abril 
2020. El Grupo «Humanismo Eurasia» se constituyó el año 2017 como un colectivo 
transdisciplinar de investigación sobre diversos ámbitos referidos a las lenguas, litera-
turas, culturas y sociedades del amplio espectro geocultural que denominamos Eurasia. 
Actualmente el término Eurasia está sirviendo de referencia a determinados proyectos 
político-académicos que tienen como objetivo presentar al mundo un modelo alterna-
tivo al atlantismo neoliberal, caracterizado por el servilismo a Estados Unidos y a la vez 
por una empecinada alienación de la visión de Europa y lo europeo respecto al resto 
del macrocontinente asiático. No es de sorprender que las potencias geopolíticas más 
interesadas en construir este proyecto eurasiático sean China y Rusia, y que potencias 
marginalizadas y penalizadas por el frente atlantista y sus salvaguardas económicos y mi-
litares, como lo son Irán y por extensión muchas naciones del Asia occidental perciban 
en estos proyectos una vía de contención de la agresión euroatlantista y de proyección de 
un escape hacia un futuro más prometedor.
De este modo el concepto de Eurasia se ha dibujado en el presente como una herra-
mienta vertebral en el juego político de la redistribución de los equilibrios este-oeste. 
Sin embargo, más allá de los intereses político-académicos reflejados en un concepto 
extremadamente operativo como este, más allá de las nuevas y potenciales alianzas que 
se perfilen en los juegos estratégicos de recomposición del orden global, precisamente 
esta presión procedente del juego de la política está ocultando el simple hecho de que la 
división de la enorme extensión de tierra que comunica el litoral ruso, coreano y chino 
con la península ibérica sin falla intermedia alguna ha estado llamada históricamente a 
compartir su destino. No solo eso, si nunca ha llegado a haber un imperio eurasiático 
que literalmente unifique ambos extremos, lo que las oligarquías no han conseguido ha-
cer lo han hecho intrépidos grupos humanos flotantes que han sostenido un inagotable 
intercambio material, económico, e intelectual, humano, que ha superado las fronteras 
inestables de los imperios.
La maniobra de división de este gran territorio en dos grandes pero muy desiguales 
segmentos, Europa y Asia, llegó a cuajar gracias a un lento y progresivo proceso de extra-
ñamiento por parte del primero respecto al segundo. Antes de Asia, Europa se construye 
a sí misma mediante su reflejo distorsionado en otro, el Oriente. Y este largo proceso 
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culmina en los despachos de los diseñadores del mundo político-económico y en los 
estudios universitarios de sus cómplices, los académicos europeos. No podemos ignorar 
el hecho de que Europa culmina su construcción con la colonización imperialista de Asia 
en el s. xix. Y tampoco debemos ignorar que nuestro mundo académico es heredero de 
este orden conceptual, a la vez material e intelectual.
Es momento de hacer una reflexión que afecta a la organización académica de nues-
tras disciplinas y objetos de estudio. Lo que se ha logrado en el campo de las ciencias 
empíricas, la subyugación de los diversos nacionalismos a un lenguaje global común, 
está por hacer en el plano de las humanidades. Evidentemente no en este caso mediante 
la imposición del paradigma de conocimiento occidental a los pueblos de Asia, sino 
mediante la integración de los conocimientos en un marco compartido de apropiación 
de lo diferente mediante el estudio y el respeto. De aquí deberá derivar un tipo de co-
nocimiento capaz de ir más allá de los sesgos culturales, es decir la construcción de la 
transculturalidad. Un importante impedimento en este proceso lo es sin duda alguna la 
autopercepción de la diferencia, una diferencia construida, cuando abordamos lo asiá-
tico como europeos. Esta sima intelectual no podrá salvarse mientras no recuperemos 
los intercambios, y a la vez los intercambios intelectuales entre Europa y Asia no darán 
ningún resultado mientras no sustituyamos heurísticamente esta polaridad imaginada y 
enajenante por un concepto metodológico nuevo, y no otra cosa es lo que proponemos 
en este grupo de ensayos.
El proyecto que aborda el grupo de investigación en ciencias humanas y sociales que 
articula este volumen es excesivamente ambicioso para ni siquiera haberlo esbozado de 
manera satisfactoria. Amparados en el legado heredado de los estudios históricos, filoló-
gicos y culturales, tan solo se pretende crear un espacio de intercambio intelectual, desde 
un número de ángulos extremadamente amplio, de modo que nada quede fuera de nues-
tro interés, que pueda contribuir de algún modo a construir este proyecto académico. El 
investigador o lector ocasional hallará ensayos de interés según su propia especialidad, 
pero el conjunto de los estudios aquí incluidos son una muestra de por dónde queremos 
ir. Abordamos campos disciplinares tan distintos como la antropología, la filosofía, los 
estudios clásicos, la historia, las sociedades, la estética, la literatura y la cultura popular. 
Trabajamos en la lengua académica común, el inglés, pero también reivindicamos el plu-
rilingüismo de Eurasia como uno de sus rasgos distintivos. Y esto no solo como objeto 
de estudio, sino también como lenguas de pensamiento y comunicación. Precisamente 
en esto nos distanciamos también del modelo atlantista, monolingüe y vertical. Eurasia 
es la Eurasia de las lenguas, de los pueblos, de las ideas. No puede haber lengua rectora, 
pensamiento único, privilegio cultural. Esto se da en dos planos, la reivindicación de las 
lenguas propias de los investigadores, y la práctica de la traducción, como uno de los 
ejercicios de intercambio en el espacio intelectual que llamamos Eurasia. A fin de cuen-
tas, el intercambio comercial y material requiere de la traducción de unos sistemas de 
valor a otros. Es justo lo que ocurre en el intercambio intelectual.
Si con el concepto de Eurasia reivindicamos la integración del espacio europeo y asiá-
tico en un mismo flujo de movimiento intelectual, pensamos que es urgente la transfor-
mación del ámbito de las humanidades en un universo transdisciplinar y transcultural. 
Si el conocimiento es uno, solo mediante el intercambio de nuestras especialidades y el 
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intercambio de nuestras ideas podremos hacer realidad las aspiraciones de un proyecto 
como el que abordamos.
En definitiva, la clave de bóveda de la línea de trabajo desarrollada estriba en estudiar 
la aportación que se puede hacer a la sociedad del conocimiento, un giro en las prácticas 
académicas e intelectuales desde los marcos locales y regionales a una perspectiva de 
conjunto o global. Para alcanzar dicha meta se requiere de una propuesta epistemoló-
gica, metodológica y analítica tanto multidisciplinar como transcultural, que articule 
las dimensiones globales, regionales y locales en su planteamiento. Para ello se trabaja a 
partir de una nueva definición del concepto de Eurasia, entendido como una especie de 
intercambio, requiriendo de un enfoque multidisciplinar y transcultural donde las Cien-
cias Sociales se conjugan con otros enfoques humanísticos como los que proporcionan 
la religión, filosofía, arte, literatura, etc. Enfoques a través de los que se puede conocer 
cómo cada comunidad se explica a sí misma, el cómo y el porqué de los problemas y 
desafíos globales. 
Es decir, la perspectiva humanista enfatiza el diálogo entre la Sociología con el resto 
de las ciencias sociales y humanas preocupadas por descifrar la condición humana. Pero 
también siendo conscientes de las implicaciones de ejercer este tipo de perspectiva de 
pensamiento y conocimiento. Este enfoque requiere, más allá de situar al individuo en el 
centro de la reflexión, de una mínima sensibilidad hacia todo lo humano por más trivial 
que pueda parecer a quien lo observa desde fuera. Necesita, también, de una serie de 
valores específicos, como analizar o estudiar el objeto de investigación, prescindiendo de 
los propios prejuicios.
Los trabajos que se reúnen en el presente volumen representan un ejemplo de la 
investigación llevada a cabo bajo este marco alternativo, centrado en repensar Eurasia.


 Alfonso Falero y David Doncel
ETNOLOGÍA Y ANTROPOLOGÍA

THE CONCEPT OF MUSUBI: AN APPROACH FROM 
COGNITIVE ANTHROPOLOGY1
Alfonso Falero
University of Salamanca – GIR Humanismo Eurasia (USAL)
Introduction
The question of the concept of musubi  in the philosophy of modern Shin-to is posed as an alternative or complementary position to the theology of Am-aterasu, the imperial deity. This theology has been systematically supported and 
disseminated by pro-imperial factions since the Meiji Restoration (1868), it has been 
made official in the propaganda apparatus of Imperial Japan until World War II, and 
in the postwar period it continues to count on important supports in the academic and 
extra-academic world to this day.
The very tradition of texts associated with classical mythology already reveals a strug-
gle between the musubi deities and the imperial deity for hegemonically representing the 
symbolic peak of divine power. Both traditions point to fundamental conceptions in the 
history of Shinto philosophy and theology. While the deities of the musubi have repre-
sented the generational model, a conception of great importance in the construction of 
a Shinto as a religion centered on the present, the imperial deity Amaterasu represents 
the importance of the imperial figure within the myth of the descent from the celestial 
plane to the terrestrial, a myth with claims to enter history, and clearly theocratic. In 
this way, the problem of how to harmonize these two great sources of divine power is 
generated historically, a problem that is solved in some passages of classical mythology 
itself by representing the cooperation of the force of both deities that we find in certain 
places. However, the intellectual struggle of two different conceptions of the origin of 
power in the history of Shinto philosophy remains latent, a struggle that reaches con-
temporary times.
Shinto is a religion that conceptually starts from a kratophantic world view. Invisible 
power is manifested through force. Or said otherwise, every force of a certain level re-
veals a mysterious hidden power of which it is its manifestation in the visible world. The 
old word for this idea, or ‘chikara’ ( ), is also used in contemporary Japanese. While in 
the associated sinogram, physical force is represented by the stylized figure of an arm, as 
a human force of work or military power, the Japanese term associates the idea of force 
1 Este estudio y traducción forman parte del Proyecto de Investigación «Antropología transversal del 
conocimiento: Castilla-León y Asia oriental», financiado por la Junta de Castilla y León, como actividad del 
GIR Humanismo Eurasia de la Universidad de Salamanca. Periodo 2018-2020, Código: SA157G18.
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with any phenomenon that manifests extraordinary power, which directly associates it 
with the definition of ‘spirit’ (kami ) in authors like Motoori Norinaga (1730-1801) 
in the Kojikiden  (1798): «everything unusual that contains a great virtue and 
is worthy of fear» (yo no tsune narazu suguretaru koto no arite, kashikoki mono 
) (Motoori: 1798, vol. 9, p. 125). Where 
Norinaga refers to virtue (koto ) it is indicating that spiritual power which underlies 
and sustains any extraordinary phenomenon, be it in the field of nature or the human 
field. An erupting volcano as well as a powerful leader manifest a power whose origin is 
divine. In Norinaga, the influence of the Confucianism of the 18th century makes him 
identify the concept of ‘virtue’ with that of ‘force’, implicitly resulting in that all force is 
virtuous, or on the contrary, all virtue is manifested by great power. This kratophantic 
conception of virtus makes it not dependent on good, as in Semitic religions, and is 
applied interchangeably to good and evil. The result is that a demon (akushin ) is in 
many cases nothing more than the violent manifestation of a ‘spirit’.
Another ancient concept related to the twofold idea of ’strength’ and ‘spirit’ is that 
of ‘sword’ (tsurugi ). The sword accompanies certain deities in mythology, and later 
the great emperors and heroes of the ancient chronicles. The great swords have a spirit 
and are at the same time a manifestation of strength and virtue. That is why they have 
a name, beginning with Kusanagi no Tsurugi , the sword that the first emperor 
received as an emblem of his mysterious power. Its original name was Ame no Muraku-
mo no Tsurugi  or ‘sword that pierces through thick clouds’, a manifestation 
of the terrible power of the spirit of the great serpent Yamata no Orochi .
The question posed by the cognitive archeology of Shinto that we are dealing with 
here is the problem of the origin of force or power. In our Greco-Roman tradition we 
recognize representative ideas of power such as physical force or krátos, the power of 
technology or techne and political authority or potestas. The secularization of our his-
torical conscience causes that from an early time the mere physical force is discredited 
against the moral force, or the mere technical capacity against the aspirations of the 
spirit. In this way historical dichotomies are forged which alienate the material force 
from spiritual authority. Only in our medieval period the symbolism of royalty, and 
the connection in the monarch between temporal power and spiritual power, represents 
a return to an archaic mentality. Here too the king’s sword once again represents the 
union of both powers.
The Daoist concept of shen  or ‘spirits’ is also incorporated into this universe of 
symbols of hidden power. In the universe of religious Daoism, this sinogram refers to a 
pleiad of spiritual beings that inhabit mountains, rivers and valleys, and expect acts of 
worship from human communities through village rituals. They differ from the spirits of 
the ancestors, beings of the invisible world of greater relevance to the Confucian culture, 
which displaces the world of the shen to the periphery of its cultural universe. Upon 
arrival in Japan these spirit beings are identified with the spirits of the local indigenous 
cultures, the kamis. Throughout the history of Japan, the kamis will have to fight with 
the Buddhas and with Confucianism to occupy a privileged position in the distribution 
of symbolic power. Two interesting phenomena are noteworthy in this regard. Firstly, 
that the kamis become semiotic entities, one of whose main functions is to translate the 
foreign entities belonging to other semantic constellations to the universe of Japanese 
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meaning. Thus, especially the Buddhas are incorporated into the religious universe of 
Japan as foreign kamis. In the same way that numerous deities of the Hindu universe 
had previously been incorporated / translated into Chinese Buddhism. The spirits of 
the ancestors are also kamis, and in this way the concept of ‘kami’ overflows its original 
cultural framework and expands to become a concept with claims of universality in the 
area of ancient Japanese culture. Based on this fact, Shinto, built as the cult world of the 
kamis, incorporates Chinese Daoism to a great extent within it, and at various times will 
strive to reduce Buddhism to its conceptual framework. However, and secondly, during 
the Edo period (17th-19th centuries), it will have to accept a balance of intellectual 
power, shared with Buddhism and Confucianism as the «three teachings». In this new 
construct, the kami = shin sinogram comes to represent the spiritual power of the hidden 
world, a mystical power related to the life force.
In the Edo period a clearly mystified imprint is ascribed to the ‘kami’ spirits and to 
Shinto as a religious tradition. The kami spirits come to fulfill their own function within 
the balance of the «traditions» recognized in this period. While Buddhism occupies the 
center of religious life and focuses on managing death, and Confucianism represents the 
center of social life reflected in its ethical codes, Shinto becomes the religiosity of life, 
which is managed by sanctuaries and the rituals of birth, purification and celebration 
of the community (matsuri ). In terms of the institutionally dominant philosophy of 
neo-Confucianism, shin  becomes the generative and mysterious principle, comple-
menting the explicit activity of the ri  or rational principle and the ki  or material 
principle. Therefore, shin represents the spirit, the realm of the spiritual that vivifies the 
dualism of ri and ki.
This new perspective will affect the reading that the school of National Studies 
(kokugaku ) of the 18th century will make of the texts of the Shinto tradition. It is 
in this position that the deities of the musubi acquire a certain preponderance as kamis 
of generation. And from here a musubi theology that reaches to modernity will emerge, 
mainly from the hands of the ethnologist Orikuchi Shinobu (1887-1953).
Sources
The concept of musubi originally appears in classical texts within the names of cer-
tain deities recognized as high-level kami. An archeology of the concept must therefore 
begin with a review of the places in Japan’s Yamato mythological discourse where such 
deities are inserted, and an analysis of the meaning and semiotic significance of the in-
sertion of the concept in certain places. Texts to review are the Kojiki  (712), a 
Yamato court myth-history compendium, the Izumo Fudoki  (713), the 
record of legends of the Izumo country / region, the Nihon Shoki  (720), first 
of Japan’s national histories, the Kogo Shūi  (807), a compendium of mytho-
logical themes not collected in the Kojiki and Nihon Shoki, the Shinsen Shōjiroku 
 (815), the first record of families preserved, and the Engishiki    (905), 
an administrative text of the Kyoto court. In the table the presence of the sema ‘-musubi’ 
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In this table we can check the range of semantic variance that affects the concept of 
musubi, according to the sinograms chosen in each case. The characteristic features come 
to be as follows:
•  ‘musubi’ is associated with the sinogram  (all sources)
•  ‘musubi’ is associated with the sinogram  (Izumo Fudoki, Kogo Shūi, Shinsen 
Shōjiroku, Engishiki)
•  the musubi is associated with the honorific ‘-mi’ written with the emperor’s sino-
gram  (Nihon Shoki, Kogo Shūi, Shinsen Shōjiroku)
•  the lemma ‘-bi’ of ‘musu-bi’ is written with the sinogram  (Nihon Shoki, Kogo 
Shūi, Shinsen Shōjiroku)
•  the denomination of the musubi deities is ‘Kami’ and / or ‘Mikoto’ (Kojiki, Kogo 
Shūi, Engishiki)
•  the denomination of the deities is exclusively ‘Mikoto’ (Nihon Shoki, Izumo Fudo-
ki, Shinsen Shōjiroku)
In the list of variances that we have presented above and we will analyze below, it is 
worth noting the coincidence of the incidence of the lemma ‘-mi’ that represents im-
perial dignity with the appearance of the lemma ‘-bi’, that represents spiritual strength. 
The texts in which they appear, the Nihon Shoki, the Kogo Shūi and the Shinsen Shōjiroku 
thus reveal their strong connection with the imperial house and its ideology, on the one 
hand, and with the associated idea of a sacred, spiritual power. That is, the association of 
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both ideas gives us the conception of the emperor as a source of spiritual power, inheri-
ted from his divine lineage.
For its part, the use of ‘kami’ and ‘mikoto’ is not significant enough. It is of little 
value in this context to enter into the discussion of the difference in meaning between 
the two appellations of divine dignity. Takamimusubi and Kamimusubi are recognized 
by all sources as the primary and main couple of the Musubi deities. The Kojiki assigns 
the latter the names of ‘kami’ and ‘mikoto’ interchangeably, and to Takamimusubi the 
appellation of ‘kami’, while the Nihon Shoki confers on both deities the divine category 
of ‘mikoto’. The first to appear in the mythological account is Takamimusubi, and he re-
ceives both nominal distinctions, varying according to the source we consult. Therefore, 
we understand that both designations refer to deities of the highest level in the hierarchy 
of the Yamato pantheon.
We do have to make an analysis of the three sinograms and their associated readings 
in ancient Japanese or yamatogo, directly linked to the term ‘musubi’. In effect, the three 
key sinograms of ,  and  /  with readings ‘musu’, ‘musubi’ and ‘-bi’ respectively, 
offer us ample information that completes the etymological root of ‘musubi’. Then, the 
sinogram , in later Japanese, will apply the Japanese reading of ‘umu’ = ‘give birth’. 
From the combination of the sinogram with the Japanese reading of ‘musu’, we have a 
semantic range that includes the ideas of ‘birth’, ‘generative productivity’ and ‘growth’. 
For its part, the sinogram  appears in the Kogo Shūi and Engishiki with the reading 
‘tama’ as well as ‘musubi’. Together they bring together the ideas of ‘soul’, ‘spirit’, ‘Yin-
Yang energy’ (in the Daoist interpretation), something ‘surprising’ (or unusual) and a 
‘divine being’. Finally, the third of the sinograms,  / , later read in Japanese as ‘tama’, 
appears here in the texts analyzed, always with a reading ‘-bi’, in the pair  / ‘mu-
su-bi’ therefore adding to the idea of ‘generation’ that of ‘spiritual force’, ‘soul’, ‘spirit’ or 
a ‘supernatural being’.
Results
The variants of meaning that we have obtained from the lexical analysis of the se-
lected texts complete, with an etymological sense of great creativity on the part of their 
compilers, the basic meaning of the verb ‘musubu’ in Japanese, that is, ‘to connect’, ‘link 
with a tie’, ‘knot’, and the result of the ‘musubu’ activity is the ‘musubi’, that is, an ob-
ject resulting from the combination of several knotted, linked elements. By extension, 
‘musubi’ is the divine force capable of producing that miracle. To explicitly emphasize 
and express this mysterious power of ‘musubi’, the compilers creatively combined the 
meaning of the Yamato language with the not so long ago incorporated sinograms from 
the continent.
The Japanese lexical root of ‘musu’ also gives us the idea of humidity, as in an envi-
ronment favorable to the growth of moss. That is to say, the overall image that we obtain 
of all this variance of semantic range is mainly that of a vegetable ecosystem with a high 
level of humidity, very conducive to the emergence of life in its elemental forms, a very 
fertile ecosystem, with a very lush plant growth. In this we notice how the metaphor of 
vegetative life, as more basic and fundamental than animal life, which is itself generated 
by reproductive means, characterizes the Japanese story of the generation of the world. 
The great generating forces of an ecosystem that allows the birth of life in the cosmos 
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and in the territory bear its distinctive mark in its name, and is none other than the 
‘musu’ lemma. By associating the Japanese ‘musubi’ with two combined sinograms, re-
sulting in ‘musu-bi’, the compilers of the texts consciously break down a common use of 
the term to invite mythological reading, introducing the ideas of generation and spirit. 
It is in this etymological interpretation that Orikuchi Shinobu will base his fundamental 
theology of the musubi.
Discussion
To conclude this essay, I will proceed to discuss the meaning of the occurrence of the 
notion of musubi in the sources presented above, from the point of view adopted in this 
proposal. There the meaning of musubi will appear in its proper context for discussion.
In the mythology of the texts analyzed here, the two main deities of the musubi, 
Takamimusubi  and Kamimusubi , are presented to us as 
a complementary couple that is also part of a Daoist triad, along with the deity who 




This is how the Kojiki describes it (Kojiki I: I2; Shinten: 1995, p. 12-13; Philippi: 
1968, p. 47). It is the first appearance of the deities of the musubi in this work. Regard-
ing the passage that narrates the beginning of the universe, the deities of the musubi 
are in their natural position as great generating forces. Duality reflects a constant in 
Japanese mythology, in deities that adopt a yin-yang relationship, very present in the 
proto-Shinto ritual world in Japan. Furthermore, in this passage they associate and sub-
ordinate to another abstract deity whose name identifies it as a mere position, without 
any other visible charisma. The order indicates that space is first configured, starting 
from a center, and in relation to this the generating forces of the cosmos come into play. 
It is a solution that cleverly combines a Daoist worldview of continental origin with the 
original function of two fundamental kamis in the local pantheon.
The Kojiki also informs us of the relationship of these original deities with other dei-
ties that decisively intervene in the process of construction of the territory. Such is the 
case of Takamimusubi’s genealogical connection with the deity Omoikane (Kojiki 17:5; 
Shinten: 1995, p. 28; Philippi: 1968, p. 82). Omoikane no Kami is a deity who has a 
fundamental role in solving the cosmic problem posed by the voluntary confinement 
of the deity Amaterasu. It is a time of deep crisis in the heavenly kingdom, Takamaga-
hara. And the narrative draws on an archetypal figure of «aulic adviser» in this kami. 
The connection with Takamimusubi, one of the great cosmic forces prior to the birth 
2 We follow the numbering of the English edition of Philippi: 1968.
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of Amaterasu, gives this episode a very serious tint, where a force rooted in an original 
power like that of the musubi has to intervene for its resolution.
If the charisma of Omoikane is that of the council, in another passage of the same 
mythology it reappears in a context of collective consultation (Kojiki 32:5; Shinten: 
1995, p. 44; Philippi: 1968, p. 121). Here Amaterasu herself joins the ancestor deity 
Takamimusubi in an authority couple, revealing that Amaterasu’s invested power within 
the cycle of divine descent into the territory also originates from the original musubi 
force. The divine council again turns to Omoikane, the ancestry of whose power we 
have already known.
And also, in a passage that follows immediately, the query is repeated, with the same 
formula of the combination of forces between the two ancestral deities (Kojiki 33: I; 
Shinten: 1995, p. 45; Philippi: 1968, p. 123). Once again, the advisory charisma of 
Omoikane is used. In another passage, the musubi power of Takamimusubi is associated 
with the power represented by the iconicity of the tree. Thus, Takamimusubi is associa-
ted with Takaki no Kami , a deity of high rank (‘taka-’) and unknown origin, 
but coinciding in his reference to the world of plants (Kojiki 33: 13; Shinten: 1995, p. 
46; Philippi: 1968, p. 124).
As for Kamimusubi’s presence on the Kojiki, his original ancestor deity character is 
emphasized (Kojiki 18: 5; Shinten: 1995, p. 30; Philippi: 1968, p. 87). In the quote the 
name ‘Mioya’  is added, which we have reflected in the table of the Musubi deities. 
It is a passage that introduces into the mythological story the widely held motive in Asia 
of the generation of the original seeds of the grain, from the body of a deity. That in the 
story it is precisely Kamimusubi, as an ancestral deity, who collects the seeds, causes the 
connection of the growth force of the icon of the grain with the musubi power of the 
deity.
In the following passage, Kamimusubi reveals his position as ancestral deity as bes-
tower of grace (Kojiki 22: 6; Shinten: 1995, p. 35; Philippi: 1968, p. 96). It is a passage 
in which the power of the ancestor deity exercises the function of the hierarch to which 
one goes to ask for a favor or to ask for justice. The ancestral charisma of a judge prevails 
here over the generating power of the musubi.
As for the following passage, Kamimusubi again shows his role as ancestral parent 
(Kojiki 30: 4-5; Shinten: 1995, p. 42; Philippi: 1968, p. 116). It is a passage belonging 
to the mythological cycle of the ‘creation of the territory’, kunizukuri , which is 
inserted in the mythological account within the section corresponding to the country 
of Izumo. In the construction paper of the territory an unknown deity appears with the 
name of Sukunabikona. The lord of the territory, Ōkuninushi, questions this presence, 
and the account clarifies the origin of his lineage in the ancient deity. In this way, the 
force of creation of the territory is protected by a previous and greater force, the univer-
sal force of the generation represented in Kamimusubi.
The deities of the musubi as we see have a relatively little presence in mythology, but 
they appear in moments of great transcendence, when the intervention of an original 
and creative force is required. The last case to be analyzed in the Kojiki occurs in the 
mythological cycle known as kuniyuzuri , which narratively relates the moment 
of transfer and cession of sovereignty of the kingdom of Izumo to the power of Yamato. 
In the act of cession, a deity in charge presents offerings to heaven, where the ancestral 
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deity Kamimusubi’s residence is located (Kojiki 37: 11-13; Shinten: 1995, p. 50; Philip-
pi: 1968, p. 135-36). It is a context of great relevance within three stages that form a se-
quence, beginning with the creation of the world and the territory, continuing through 
its organization, and ending with the granting of universal sovereignty to Yamato. In the 
three moments the musubi deities appear, Kamimusubi presenting the particularity of 
emphasizing his ancestral aspect of ‘Mioya no Mikoto’.
Next, from the Nihon Shoki I select two paragraphs. The first belongs to the myth-
ological part or «era of the kami deities» (Shinten: 1995, p. 176; Aston: 1896, Vol. I p. 
5). I will comment on two aspects in this short entry in the narration of the Shoki. The 
first is that the source coincides with the Kojiki, it is a short entry that reproduces the 
same narrative that we have analyzed. But the source is cited as an alternate version of 
the main narrative given in the Shoki, which is completely different from the one offered 
here. The formula of «a writing» is used to give input to secondary sources that complete 
the information of each episode of the «age of deities». In other words, the Shoki takes 
this important triad of cosmogonic origin as a simple alternative version, which indicates 
that this work expressly distances itself from its predecessor in the same typology of the 
myth-historical account. Furthermore, secondly, the names used to designate the three 
deities have peculiarities. He gives them the treatment of ‘Mikoto’ instead of ‘Kami’. 
And this is related to the use of the honorific ‘-mi’, as we have seen above. While in the 
Kojiki the sinogram  is used, which generally indicates an honorable treatment, in the 
Shoki the sinogram of imperial dignity  is used on purpose. We can understand that 
both strategies have the express intention of associating these deities with the imperial 
lineage. They are therefore incorporated as the first ancestors of this long lineage, beyond 
the importance of the Amaterasu deity as the ancestor deity of the imperial house. The 
‘Mikoto’ form here can be understood as a reinforcement of this connection. The Shoki 
thus places the imperial lineage at the center of the entire cosmogonic narrative. This 
role played by the musubi deities will be confirmed in the later literature compiled in the 
court. The musubi deities here acquire a new functionality in the mythological account, 
as protective deities of the emperor and the nation.
Indeed, although the special cult of the Amaterasu deity as an imperial ancestor 
has already established itself in the compilation period of this work, the connection 
with the Takamimusubi deity, using the honorific sinogram of , is reinforced in the 
second passage that I analyze, where such lineage connection is made explicit (Nihon 
Shoki, reign of Emperor Kenzō, in Shinten: 1995, p. 496; Aston: 1896, Vol. I p. 392). 
The identity of the «Solar Deity» appearing here has been questioned by the geographer 
Senda Minoru, who points to a Kyushu solar deity (Como: 2009), but the connection 
with Takamimusubi and the use of the imperial sinogram suggests that it is Amaterasu. 
That a couple of passages before, in the «Third year, spring, second month, first day», 
the same character receives a message from the lunar deity, sister of Amaterasu accord-
ing to the mythology of the Kiki (Kojiki + Nihon Shoki), and consequently receiving 
similar treatment from the court, reinforces the likelihood that the «Solar Deity» here 
is a reference to Amaterasu, as imperial ancestor. The lunar deity also claims Takami-
musubi as ancestor, which gives us the genealogical sequence Takamimusubi — Izanagi 
no Mikoto — Amaterasu · Tsukiyomi no Mikoto — Ninigi no Mikoto (founder of the 
imperial lineage). The connection between Takamimusubi and Amaterasu, according 
to Michael Como (2009), following Okada Seishi, may have its origin in an archaic 
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form of worship in the shrine of Ise, turned into an imperial shrine. In the myth of the 
descent of Amaterasu’s grandson and the foundation of the imperial lineage, both deities 
would be connected by the strategy of the Shoki. This possibility would be reinforced 
by the presence of both deities in the worship of the Amaterasu Ōmikami at Takakura 
Jinja shrine in Kawachi province. As he acknowledges that Takamimusubi is connected 
with several very old episodes of the cycle of imperial mythology, as well as in the annual 
harvest festival Niiname no matsuri and in the ritual of access to the rank of emperor 
(Daijōsai). He understands that the imperial cult of Takamimusubi precedes that of 
Amaterasu (Como: 2009). In summary, Takamimusubi is originally an agricultural deity 
which in the court mythology is elevated to a cosmic deity and protective deity of the 
imperial clan.
The link or annexation of the figures of the Musubi deities to the imperial pantheon 
is confirmed by another text compiled in court in 807, the Kogo Shūi , which 
reinforces this ascription in its version of the cosmogonic myth (Shinten: 1995, p. 888; 
Katō/Hoshino: 1923, p. 15). The variant of this version of the well-known passage of 
the appearance of the three original deities is the gloss that accompanies the names 
of the musubi deities. Sumeragamutsukamuro-gi  and Sumeragamutsu-
kamuro-mi  is the name that will identify these deities in the official liturgy 
of the Jingikan  or Department of Worship of the kami deities. The addition 
in the Kogo Shūi of these ritual denominations is due to the fact that the authorship of 
this compilation is attributed to the Imbe clan · , in charge of keeping the 
periods of ritual abstinence according to the Jingikan calendar. In the Engishiki (927) 
vol. 8, we find the formula Sumemutsukamuro-gi  and Kamuro-mi 
, which identifies a pair of deities of origin in the Takamagahara (‘Heavenly 
Upland’) as protectors of the emperor and by extension of the nation. While in the En-
gishiki formula the lemma ‘mutsu’ is associated with the sinogram , which indicates a 
relationship of familiarity between the emperor and the deity, the Kogo Shūi formula is 
even more explicit when associating the lemma with the sinogram of ‘ancestor’ . For 
its part, the meaning of the couple, -gi -mi, gives rise to thinking about the original pair, 
which can be interpreted as an allusion to Izana-gi and Izana-mi, the first pair of deities 
that contribute to the generation of the world through reproductive means male-female 
in Yamato mythology. In the Engishiki we do not find another way of denomination 
or allusion to this couple, but we do find the reference to their sanctuary as Izanagi 
no Kami no Yashiro , and to the female couple as Izanami no Mikoto 
· · .
As a conclusion, in the animistic world, the musubi deities are in charge of sustain-
ing the bond that unites the soul and the body. In particular that of the emperor, as we 
have seen in the Mi-tamashizume no matsuri ritual, where the honorific ‘-mi’ refers to 
imperial dignity. The name of the deity Tamatsumemusubi refers directly to this power. 
‘Tama-tsume’   literally means ‘to knot the soul’, ‘iku-’  means ‘to vivify’, and 
‘taru ’  is a metaphorical expression that takes from the ordinary meaning of ‘enough’ 
the idea of a resistant, powerful force. This last epithet frequently functions in ritual or 
symbolic language as a prefix of magnification.
They are undoubtedly deities from the shamanic world, or with shamanic symbology, 
incorporated into the clan of the Mononobe military guild. The musubi  is presented 
to us in folklore as the subject of a rebirth ritual. The bond it guarantees is that of the 
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bond between body and soul. In a context of animistic culture, the musubi is the link that 
guarantees that the soul does not leave the body, or in its case guarantees that this link 
is restored. In this sense, this link is part of the ritual known as tamafuri , a ritual 
of rejuvenation or rebirth of the individual’s vital power. The musubi deities therefore 
come from the world of religious cult that preceded the construction of the Jingikan state 
apparatus. Textually we have evidence of these three deities from the Kogo Shūi (807).
The musubi deities therefore have their origin in the agricultural calendar. This cor-
responds to the reading ‘musu-bi’  or ‘spirit of generation’, especially of life in the 
vegetable kingdom, which we have found in the Kojiki ( ), the Nihon Shoki, 
the Kogo Shūi and the Shinsen Shōjiroku ( ), and the Engishiki ( ). In all cases the 
sinogram of ‘generation’  appears. Only the «Izumo Fudoki» opts for the transcription 
of  or ‘spirit’ without direct reference to the idea of generation. But in other cases, the 
other key component of the term musubi is the ending ‘ bi’ or ‘spirit’, which we find 
in all cases with phonetic , or semantic transcription . It deals therefore about the 
force of life, biology, and by extension, nature. All the musubi deities represent one as-
pect of this enormous power. Not only the five main deities consecrated in the Jingikan, 
but minor deities in Japanese mythology, such as Wakamusubi , son of the fire 
deity Kagutsuchi and the earth deity Haniyamahime, who represents the power of the 
new vegetation due to the combination of the life-giving fire and the nutrient earth 
(Shinten: 1995, p. 185; Aston: 1896, vol. I, p. 21), that is, the power of life.
The musubi deities are deities of the generation, attached to the power of biological, 
vegetable life, and cover the entire life cycle, the harvest and the life of the community. 
Therefore, they become deities of regeneration, not only of vegetable life, but also of hu-
man life. They are therefore powerful spirits that protect the thread of life, guaranteeing 
the ‘bond’ that ties the soul to the body, and guarantee the survival of the emperor and 
of the entire nation. For this reason, they are incorporated not only into sowing rites, 
but also to rites of appeasement (tamashizume) and revitalization (tamafuri) of the soul. 
And the imperial clan designates them as ancestors of their lineage. They are the deities 
that remove the threat of death from the repetitive and regenerative cycle of life.
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SACRALIDAD DE LAS FIGURAS MÍTICAS EN LOS 
FESTIVALES DE JAPÓN1
Masako Kubo
Universidad de Salamanca – GIR Humanismo Eurasia (USAL)
Nos proponemos analizar desde la Antropología el origen y el sentido de los personajes protagonistas de los festivales tradicionales japoneses, a través de la palabra marebito , planteada por Shinobu Orikuchi en su obra 
«Kokubungaku no hassei»  y aplicada en «Okina no hassei» . 
Las dos pertenecen a la obra completa de Kodai kenkyū , que está dedicada a 
elementos culturales de tiempos remotos sobre mitología y el más allá. Está repartida en 
dos partes; kokubungaku-hen y minzokugaku-hen, es decir, literatura clásica japonesa y 
folclore japonés.
En todo el mundo, los festivales tienen por objeto consagrar a las deidades, o celebrar 
rituales en su honor, ya sea en señal de agradecimiento o de plegaria. En Japón, encon-
tramos los festivales extendidos por todo el país, celebrándose durante todo el año, mar-
cando tiempos significativos coincidiendo con el cultivo del arroz o según las estaciones 
del año o los 24 periodos (términos) solares. En los festivales observamos que existe 
una clasificación llamada raihōshin gishiki , es decir, rituales en los que las 
divinidades visitan nuestro mundo. En los rituales de raihōshin encontramos por todo 
Japón, con la excepción de Hokkaido, que coinciden en general con la festividad de Año 
Nuevo, la fiesta de todos los santos Bon, o con el cambio de estaciones. Los 10 rituales de 
divinidades visitantes (raihōshin) han sido reconocidos como Patrimonio Inmaterial de 
la Humanidad por la UNESCO en noviembre de 2018, puestos en valor como una par-
te importante de la cultura japonesa, que debemos conservar y transmitir a las siguientes 
generaciones, dado que constituyen una expresión profunda de la intimidad del pueblo 
japonés. Son parte del patrimonio cultural que cumplen su función como elementos 
vinculantes entre las personas de las diferentes generaciones. 
En estos festivales, las personas disfrazadas con máscaras representan a las divinidades 
visitantes (raihōshin), presentándose en las casas para amonestar a los perezosos o a los 
que se comportan mal. También creen que así atraen la suerte, el bien o la fortuna. Es 
decir, la fertilidad y la felicidad.
Los disfrazados se caracterizan por llevar pajas u hojas, de forma rústica, como si 
acabaran de surgir del bosque. De hecho, en el festival Fusamaraa (Haterumajima, 
1 Este estudio y traducción forman parte del Proyecto de Investigación «Antropología transversal del 
conocimiento: Castilla-León y Asia oriental», financiado por la Junta de Castilla y León, como actividad del 
GIR Humanismo Eurasia de la Universidad de Salamanca. Periodo 2018-2020, Código: SA157G18.
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Okinawa), que quiere decir literalmente ‘nacido de hierbas’, hay un personaje cubierto 
precisamente de maleza. Todas las divinidades visitantes (raihōshin) llevan máscaras, de 
apariencia en general demoníaca. Unos son diablos (oni) con cuernos, ojos amenazantes, 
algunos con nariz puntiaguda, y destaca una enorme boca enseñando los colmillos. En 
Namahage de Akita y Namamehagi de Ishikawa, blanden además grandes cuchillos. En 
otros, como Pantu de Okinawa, agitan bastones. Estos personajes dan voces y amenazan, 
y, sobre todo, van preguntando si hay niños que lloran o se portan mal, o si las nueras 
recién casadas se levantan pronto por la mañana. Todos estos personajes son representa-
dos por hombres mayores o en algunos festivales por jóvenes varones del pueblo, pero 
siempre ostentan figuras no humanas de diablos. 
Estos personajes, considerados como deidades visitantes, Orikuchi los denomina ma-
rebito en su obra «Kokubungaku no hassei», en la que defiende que la literatura japonesa 
surge de las narraciones de marebito. Marebito significa personas o invitados que vienen 
en raras ocasiones según la etimología. Pero en esta obra, no sólo trata el significado de 
marebito desde su etimología, sino que, además, desarrolla las variantes de este término 
en el Antiguo Japón. Así planteó el término marebito determinando su significado y su 
valor, destacando su entidad espiritual divina. Usó este término para referirse a aquellos 
seres divinos, que vienen desde tokoyo, más allá del mar o proviniendo de la montaña o 
desde el cielo infinito para traer la felicidad para el pueblo, que cree en estas divinidades. 
La vida agrícola influye transformando las divinidades que venían más allá del mar, en 
otras procedentes de la montaña. Es interesante destacar que Orikuchi trata sobre los 
sentimientos del pueblo: 
Al principio el pueblo guarda un temor respetuoso acerca de un mundo mortal siempre 
oscuro, pero que se ha ido convirtiendo en un lugar donde residen diablos, a los que 
hay que estar agradecido a pesar del miedo que despiertan, ya que sólo los espíritus de 
los antepasados o parientes residentes en ese mundo vienen en ocasiones a éste, debido 
a su bondad por el pueblo, y de este modo surge la empatía. Por otro lado, hay un lugar 
del que el pueblo cree que vienen demonios de aspecto terrible, lo que explica su senti-
miento exclusivamente de miedo. (Orikuchi: 2005)
Esto explica la existencia de más figuras con un aspecto diabólico en las fiestas.
Aquí sería interesante ampliar hasta Ebisu, reconocido como una deidad del mar, y 
que ha venido desde más allá del mar. Incluso hay hipótesis de su origen extranjero. Es 
uno de los siete miembros llamados shichifukujin, que se representan embarcados en 
takarabune, literalmente el barco de la fortuna. Ebisu, actualmente sigue siendo una 
deidad popular y es directamente considerada como deidad de la felicidad, de las pes-
querías, y del comercio (antiguamente de mercaderes). Es una figura visible, muy empá-
tica para los japoneses actualmente. Es una deidad única, pero que tiene varias facetas. 
Por otro lado, marebito se caracteriza por venir transitoriamente con ocasión de los fes-
tivales de cambio de estación, y especialmente en Año Nuevo, pero que viene para no 
quedarse, pues pasado un tiempo se va. Al considerar este aspecto nos parece que no se 
trata de las mismas entidades, la de Ebisu actual y marebito. Sin embargo, Orikuchi en 
su artículo «Tokoyo to Marebito to»  (Orikuchi: 2009) 
explica la dimensión del mundo de los muertos y los espíritus, y la relación entre marebi-
to y Ebisu. Según Orikuchi, la idea de aquel mundo tokoyo  procede de la costumbre 
del entierro en el mar, y ha surgido en el pueblo japonés un sentimiento de temor hacia 
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aquel país siempre oscuro tokoyo . Así, la deidad Ebisu presenta un carácter de 
deidad violenta que viene rara vez, y se llamaba Ara-Ebisu, es decir, la deidad violenta. 
Pasado algún tiempo, se ha olvidado o ha ido desapareciendo entre el pueblo japonés su 
carácter violento, llegándose a convertir en Ebisu, que es una deidad sonriente. Oriku-
chi reconoce diversos aspectos sobre Ebisu como Hiruko, o Sukunabikona, y no es una 
simple deidad de las pesquerías. Más adelante, en la vida japonesa hay presencia de Waka 
Ebisu como deidad del Año Nuevo o asociada a la deidad del Año Nuevo.
En resumen, marebito se ha ido transformado en la deidad de la montaña encargán-
dose de los rituales hasta el momento de la transformación, y Ebisu también se ha ido 
transformando. En «Matsuri no hassei», podemos encontrar la conclusión de Orikuchi, 
es decir, marebito ha quedado reabsorbido en Ebisu (Orikuchi: 2004). 
En otra obra «Okina no hassei», Orikuchi defiende el origen de la deificación de rai-
hōshin en Japón que en el teatro No, el okina representa la aparición de marebito, es decir, 
la divinidad que pasa a visitarnos también al principio del Año Nuevo, y más tarde, con 
motivo de las festividades populares a lo largo de año. 
Okina, para los japoneses no es un simple abuelo, sino que tiene el valor profundo, 
reflejo del sistema social, incorporado en el inconsciente colectivo, de la venerable senec-
tud. En palabras de Orikuchi; «Ya desde muy antiguo, la palabra okina contiene casos 
de okina, desarrollado en las artes escénicas. Por lo menos el concepto que tenemos de 
okina, no es el de un simple viejo. Es el okina como papel aplicado a las artes escénicas 
distinto del okina que realmente existe» (Orikuchi: 2004b). En los orígenes del teatro 
No, se llamaba okina a los actores, que luego pasaron a ser jefes de baile, espíritu divino 
que expresa el papel okina y por último se convirtieron en personajes divinos. «La danza 
era un medio ceremonial de apaciguar el alma, que ha venido ocupando la parte princi-
pal del ritual sintoísta, de modo que el arte de los ‘okina,’ líderes entre los danzantes, fue 
desarrollando el nuevo campo de la ‘danza okina’». (Orikuchi: 2004b, nº13/14) 
El cambio del pensamiento influye también sobre los sirvientes de la divinidad que 
se transforman en demonios, como de miko a yamanba. Orikuchi defiende que el origen 
de los mercados o ferias era el lugar sagrado donde acudían yamanba o yamabito a danzar 
yamanba, para apaciguar el alma: 
El lugar (niwa ) de apaciguar el alma a donde acuden yamanba y yamabito, se llama 
ichi, que es la acepción antigua de «mercado» en nuestro país. En esa noche (de ichi) 
acudían yamanba —y yamabito— a interpretar la danza de yamanba… En la antigüe-
dad, el lugar llamado ichi solía encontrarse cerca de las montañas. (Orikuchi: 2004b, 
nº254/256)
Marebito transforma a yamabito, y pasa a ser la deidad de la montaña, la cual baja a 
los pueblos. Orikuchi propone que éste es el origen de okina.
Orikuchi saca el ejemplo de las tradiciones populares de Okinawa, en el sentido de 
que los que visitaban a los pueblos para bendecir la vida diaria, eran sus antepasados. 
Además, en algunos casos eran monstruos, en otros, divinidades de más allá del mar, a 
donde van los espíritus de los muertos. Según esto, tendrá que existir una conexión entre 
la montaña y el mar, ya que se observa el mismo acto de purificación (misogi) en el mar o 
en el uso de productos del mar, como ofrendas a la divinidad de la montaña (Orikuchi: 
2004b, nº279/628). Orikuchi concluye que con la visión global (geográfica e histórica-
mente), encontramos justo el sentimiento de respeto temeroso, el origen de marebito, es 
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decir, antepasados, monstruos y divinidades, todos ellos forman parte de una existencia 
superior a los vivos de este mundo.
En Japón, consideramos dos momentos de renovación a lo largo del año: uno es en 
verano, actualmente el 15 de agosto, fiesta de los espíritus ( ) y que equivaldría a 
la celebración española de todos los santos. Por otra parte, celebramos la llegada de la 
«primavera», traída por la divinidad, es decir el Año Nuevo. Los finales de año son fechas 
que separan lo antiguo de lo nuevo, donde todo vuelve a nacer. En Japón al recibir un 
año nuevo, la gente también renueva sus experiencias espirituales. Así, en unos lugares, 
reciben a la divinidad en la Nochevieja, , invitando al demonio de 
las enfermedades Yakujin  (Hōsōshin ) en casa, para así esperar a que no 
venga durante todo el año (Tanaka: 1998). Ōshima (1959) considera que la base de las 
fiestas japonesas reside en la creencia en las divinidades de los antepasados  
y en la creencia en los demonios o espíritus  (Ōshima: 1959, pp. 67-116). 
En este caso del Año Nuevo, la relación entre la divinidad del Año  y el demonio 
Yakujin  es semejante a la que existe entre espíritus  y los espíritus externos o 
ajenos/olvidados fukejyoro , por lo que tienen la misma estructura la fiesta de 
Año Nuevo y de todos los santos Bon. Las fiestas de Año Nuevo se dedican no sólo a la 
divinidad del Año sino también a los demonios de la enfermedad Yakujin. 
Refiriéndose a estas figuras opuestas, Orikuchi explica estos cambios de pensamiento 
y la misma diversidad de creencias que existe entre los japoneses, en los que está arrai-
gado el animismo. No tratándose de una sociedad monoteísta, cobran significado en 
nuestras vidas los espíritus e incluso los malos espíritus. La división de las divinidades, 
en benefactoras y perjudiciales, se funden en una unidad básica en el teatro, y en el caso 
de teatro No están representados por los personajes de shite y waki. Shite como okina, 
es la divinidad y waki su mediador con el pueblo. Esto se explica desde la dicotomía en 
el papel de okina en el teatro No, mencionando el papel de modoki. Es decir, el doble 
papel que tiene el waki; como modoki, encargado de la parte cómica que imita de la parte 
anterior, interpretada justo después de una escena seria o sagrada; el waki representa el 
otro papel serio de apoyo, por el que surge el waki No, es decir, hace de intérprete de 
okina. Hay un acto que se llama sambasō, interpretado con una máscara negra después 
del acto de okina, cuya máscara es blanca. Según Orikuchi originalmente sambasō ha-
cía el papel de modoki de okina. Estas máscaras, blanca y negra, también nos llevan a 
entender la idea dicotómica de Orikuchi, expresada en el arte ritual del Antiguo Japón, 
es decir, una unidad dicotómica de divinidad y entidad espiritual (Orikuchi: 2004b, 
nº534). El papel de waki otorga más importancia a okina, shite. Además, apunta que al 
principio okina llevaba una máscara blanca, aunque en su origen salía al escenario con 
una máscara negra, pero luego se sacralizó hasta convertirse en una máscara de aspecto 
moribundo, por lo que dejaron la máscara negra a sambasō (modoki, waki) (Orikuchi: 
2004b, nº611). Orikuchi cree que «esta máscara negra es la señal de yamabito». (Oriku-
chi: 2004b, nº608)
Raihōshin en la cosmogonía japonesa es la divinidad visitante frente al dueño de la 
casa visitada, el cual le recibe calmando su enfado y su ira. La sirvienta miko se transfor-
ma en yamanba. Todos estos personajes son una apariencia del mundo espiritual japo-
nés, ejerciendo un sentido de respeto y temor a la vez. En este sentido, la creencia en la 
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sacralidad de la montaña tiene su origen con un sentimiento mezcla de respeto y temor, 
que el pueblo siente respecto a la naturaleza. 
Esta idea probablemente se relaciona con los conceptos hare y ke, planteados por 
Yanagita (Yanagita: 1993), cuyo ciclo configuraba la vida tradicional basada en el cultivo 
del arroz. Podríamos explicar estos conceptos opuestos, a partir de la creencia en las divi-
nidades de las montañas transformadas en seres diabólicos como oni o yamanba, o, por 
el contrario, en una deidad femenina, que en este caso nos lleva también a la idea de fer-
tilidad, es decir, las montañas que nos dan riqueza, pero también nos la pueden quitar.
Así, con ocasión de los rituales de raihōshin, aparecen las divinidades ante nosotros en 
forma visible para ahuyentar los desastres y calamidades y dar fuerza vital a los pueblos, 
sosteniendo y confirmando el vínculo entre generaciones y la comunidad local.
Estos personajes de los festivales japoneses que hemos tratado en este trabajo son di-
vinidades visitantes transformadas, que podemos encontrar en muchos otros rituales en 
otras partes del mundo y en muchas religiones. Sólo en Castilla y León, están registrados 
30 rituales con máscaras, y la mayoría de sus máscaras son diabólicas. Además, coinciden 
con momentos de cambio de estación como la Navidad, el Carnaval, Corpus Christi, 
Todos los Santos e incluso con los solsticios de verano y de invierno, como en Japón.
Estos personajes simbolizan durante las fiestas de forma ritual las actividades huma-
nas y entendemos que la esencia de las fiestas a nivel global se caracteriza por la presencia 
de la divinidad y su comunicación con el pueblo.
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EL LIBRO DE LOS MUERTOS: LA VISIÓN ETNOLÓGICA 
Y POÉTICA DE ORIKUCHI SHINOBU
Rumi Tani Moratalla
Universidad Autónoma de Madrid
Introducción
Al final del año 1938, el prolífico etnólogo y lingüista Orikuchi Shinobu (1887-1953) se instala en Hakone, una región emblemática y famosa por sus baños ter-males, para escribir la novela El libro de los muertos (Shisha no sho ). La 
obra será publicada en 1942, primero en capítulos seriales por la revista Nihon Hyōron 
( ) y, posteriormente, en libro por la editorial Seijakusha en 1943. A pesar de 
ser una novela de corta extensión, el contenido es profundamente denso, lo que dificul-
ta, en ocasiones, su lectura por la complejidad narrativa y por la diacronía desajustada 
debido a los saltos de tiempo. Además, sus numerosas referencias culturales, que nos 
obligan a realizar varias lecturas, van acompañadas de alusiones religiosas y etnológicas 
del periodo antiguo de Japón, entre los siglos vii y viii d. n. e. 
Orikuchi había querido siempre sintetizar su perspectiva personal como poeta y es-
critor sobre la noción del kodai ( ), el «periodo antiguo» de Japón, en una novela y 
dejando en segundo plano su perfil de etnólogo y lingüista. Existen varios motivos por 
los que Orikuchi ha recurrido a la ficción narrativa en la que el autor introduce un per-
sonaje con el que se identifica o solapa sus experiencias personales. Uno de esos motivos 
lo llegó a confesar el propio autor: una experiencia personal de su adolescencia le había 
llevado a expresar sus emociones soterradas por boca de una protagonista legendaria: la 
dama Chūjō. Sin embargo, hay un segundo protagonista en la obra, el poeta Ōtomo no 
Yakamochi (718-785), que, aunque aparentemente tenga una función de simple nexo 
de la historia, tiene una gran importancia si analizamos la elección de sus poemas en la 
obra y sus reflexiones introspectivas. Podríamos considerar que tendría más relevancia 
que el personaje encarnado por la dama Chūjō y que revela mejor las inquietudes que 
angustiaban al autor de la novela.
Género de la obra
Cuesta ubicar la novela El libro de los muertos dentro de un género concreto1. Po-
dríamos decir que, por una parte, se trata de una novela histórica, con personajes reales 
1 Según Okano, el hecho de que comience la novela con el despertar de la muerte del Príncipe Ōtsu 
en el interior de una cueva está fuertemente relacionado con la visita de Orikuchi a la cueva donde pereció 
en combate su pareja Fuji-i Harumi en la isla Iō. OKANO, Hirohiko.  (Los último años de 
Orikuchi Shinobu), Chuko bunko, Tokio, 1991, p. 193.
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y legendarios, y por otra, una narración la que Orikuchi, a través de su particular per-
cepción sobre el periodo kodai, ha querido cristalizar su teoría del kodairon . La 
historia gira en torno a tres protagonistas que se manifiestan de manera muy distinta: el 
alma en pena del difunto príncipe Ōtsu; la experiencia mística de la joven dama Chūjō; 
y la resignación y melancolía del poeta Ōtomo no Yakamochi. Todos ellos dentro de 
particulares connotaciones culturales y etnológicas, y rodeados de personajes secunda-
rios, escenarios y costumbres ancestrales. El trasfondo histórico y la elección del periodo 
Nara (710-795) no han sido casuales, puesto que las principales escenas trascurren en 
momentos en los que la historia tiene una conexión estrecha con el sincretismo del shintō 
y con el budismo que se había consolidado por esa época. Y como telón de fondo, no 
podía ser más apropiado contextualizarlo en las laderas del monte sagrado Futakami 
( ), que se erige entre la frontera de la actual prefectura de Osaka y Nara. Se trata, 
en realidad, de dos montes y en cuyas laderas se oculta el sol al atardecer; otro escenario 
importante escogido es el templo Taima ( ), en la actual prefectura de Nara, que 
se encuentra, precisamente, en ese monte Futakami. 
La elección de estos lugares no fue, obviamente, casual: la densidad religiosa de los 
lugares en los que transcurría la obra debía ser un elemento clave para desarrollar la 
narración. Tampoco era casual la elección de los protagonistas. La dama Chūjō, hija de 
una de las cuatro familias más poderosas del clan Fujiwara, y la leyenda que se ha teji-
do en torno a su vida mística. El príncipe Ōtsu (663-686), hijo del emperador Tenmu 
(631-686) y víctima de una conspiración que se había gestado en el mundo palaciego a 
finales del siglo vii bajo el reinado de la emperatriz Jitō (645-703) y que acabará con una 
muerte trágica. Y como tercer personaje, Orikuchi elige al destacado poeta Ōtomo no 
Yakamochi, artífice y principal compilador de la primera antología poética de la historia 
de la literatura japonesa, Man’yōshū. 
El príncipe Ōtsu vivió y murió a finales del siglo vii, mientras que la dama Chūjō y el 
poeta Ōtomo no Yakamochi, fueron personajes coetáneos, pudieron coincidir al menos 
a mediados del siglo viii, aunque en el caso de la dama Chūjō no existen evidencias his-
tóricas de su vida, pese a que siempre se la ha considerado como la autora legendaria del 
conocido mandala budista que se conserva en el tempo Taima. Orikuchi había decidido 
rescatar la leyenda de la vida mística de la dama Chūjō en El libro de los muertos, aunque 
anteriormente ya la había escogido como protagonista en su inacabada novela Kami no 
yome ( ‘La esposa del Dios’); además la anexiona con otra fuente de su novela Ya-
magoshi no Amidazō no gain ( ‘Retrato de la imagen de Buda 
Amitabha sobre la ladera de las montañas’)2 que hace homenaje a la pintura budista del 
artista Reizei Tamechika (1823-1826) en cuyo retrato, la imagen de Buda se erige entre 
las dos laderas del monte y que será exactamente la misma visión que tendrá la dama 
Chūjō en una de sus experiencias místicas en El libro de los muertos. Por otra parte, el 
elemento shintō es representado por el difunto príncipe Ōtsu, que Orikuchi compone 
magistralmente como una figura que se nos aparece en diferentes personalidades, entre 
ellas la del dios Wakatsu no miko para relatar la obsesión del difunto príncipe que tendrá 
2 La composición principal de El libro de los muertos, se basa en la fusión de estas dos obras y que, en el 
caso de la obra Retrato de la imagen de Buda Amitahba sobre la ladera de las montañas, Orikuchi confiesa que 
se identificaba con la dama Chūjō. BABA, Akiko.  (A propósito del mundo 
de «El libro de los muertos»), , , En Colección Estudios sobre Literatura japonesa, 
(vol.29), Yuseido, Tokio, 1989, p. 234. 
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por la dama Chūjō, al confundirla con otra joven de la que se enamoró justo antes de 
ser ejecutado. 
Dos mundos cosmogónicos solapados
La novela presenta claramente dos universos en el mismo espacio. Dicho de otro 
modo, dos opuestos mundos que conviven en esferas paralelas. La presencia de estos 
dos mundos no es sino la yuxtaposición temporal del mundo clásico de Japón con el de 
los tiempos en que vivió Orikuchi mientras escribía esta novela. Precisamente aquí es 
cuando debemos tener en cuenta las inquietudes de Orikuchi, que se manifiestan a lo 
largo del libro, y por esa razón es preciso enfocar el papel del tercer protagonista, el poeta 
Ōtomo no Yakamochi. 
Para ello debemos tener en cuenta, primero, la composición de la ficción diseñada por 
Orikuchi. Los elementos principales de la aparente dicotomía se funden a lo largo de los 
veinte capítulos del libro y al mismo tiempo, observamos que se entrecruzan la vida y la 
muerte, lo místico y lo mundano, las costumbres rurales y las urbanas, la religión shintō 
y el budismo, la influencia foránea y las tradiciones ancestrales. Uno de los puntos más 
destacables es la concepción de sincretismo estrechamente ligada a la naturaleza del país 
basada en la convivencia de las creencias ancestrales. El caso de las montañas sagradas, 
sangaku shinkō ( ), o la adoración al sol, taiyō shinkō ( ), tan arraigadas 
en el chamanismo ancestral, son dos creencias que han pervivido hasta el día de hoy. 
En el otro lado del espejo de esas creencias, el estado de post mortem se convierte en 
una búsqueda del paraíso para poder renacer y que sería posible en esas montañas sa-
gradas ( ) o en el lugar donde el sol se oculta ( ). Todas estas nociones 
cosmológicas que tanto cautivaron a Orikuchi a lo largo de su vida se trasponen como 
telón fondo para hilvanar su noción del kodai. Paralelamente, dentro de estas creencias 
ancestrales se integra el budismo que había conseguido calar entre los japoneses con la 
adoración de Buda Amitabha ( )3. Así lo corrobora en el capítulo donde 
cuenta la leyenda del origen del Sutra del Loto ( ) a principios del siglo vii. En ese 
contexto de amalgama de creencias y religiones se moverán nuestros tres protagonistas.
Interconexión temporal y simbología de los protagonistas
Con el fin de plasmar la síntesis tanto de su visión sobre tiempos arcaicos de Japón 
como de su experiencia personal, Orikuchi establece una conexión entre los tres princi-
pales protagonistas que, a lo largo de la obra, nunca llegarán a coincidir, aunque los uni-
rá un lazo invisible. En primer lugar, cabe destacar la relación indirecta que surge entre 
el alma en pena del príncipe Ōtsu, que intenta hablarle desde la ultratumba a la dama 
Chūjō. Ella, por el contrario, representa la espiritualidad que llega a tener vivencias mís-
ticas por su abnegada dedicación en su día y día mientras copia los sutras budistas y per-
manece abstraída en sus pensamientos. El culmen de su trance místico se materializará 
en otra experiencia sublime, cuando se convierte en testigo de la aparición de la imagen 
de Buda sobre las laderas del monte Futakami, que coincide siempre con el equinoccio 
de primavera y otoño. A simple vista, podríamos considerar su vida mística como la de 
una dama de noble estirpe que se estremece ante la aparición de Buda y que, además, 
en las noches percibe la presencia de un misterioso ser, que en realidad es el espíritu del 
3 Ibíd, pág. 233.
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príncipe Ōtsu. En segundo lugar, la presencia del poeta Ōtomo no Yakamochi que, sin 
duda, será la pieza fundamental que desde la distancia va hilvanando los dos mundos 
opuestos: el de la ultratumba del príncipe Ōtsu y el de la joven dama Chūjō. 
A partir de ahí, Orikuchi crea otro círculo que encierra tres esferas comunes que 
conectan a los tres personajes: la primera sería la esfera temporal que vincula a los tres 
protagonistas por los acontecimientos que les acarrean sus vidas: la ejecución del prín-
cipe junto al lado del lago Iware en el año 686, es decir, casi sesenta años antes que la 
dama Chūjō decidiera confinarse en el templo Taima tras huir en secreto de su casa de la 
capital Nara. Al mismo tiempo, a Ōtomo no Yakamochi le llega la noticia de su desapa-
rición misteriosa y que ha sido encontrada al día siguiente en el templo Taima. 
La segunda, sería la esfera de identidad y social al que pertenecen los tres personajes. 
Por una parte, el príncipe Ōtsu aparece no solo como un hombre de alta alcurnia que 
perdió la vida injustamente, sino que toma, además, la figura de la divinidad Wakatsu no 
miko, mencionado anteriormente, símbolo de una figura masculina galante y seductora4 
y que despliegue sus artes de seducción sobre la dama Chūjō. En este punto no podemos 
obviar la importancia que tenía la cultura de la oralidad en manos del gremio de kataribe 
, que se dedicaba a narrar las historias de los ancestros y las leyendas. En El libro 
de los muertos sería una anciana la que se le aparece a la princesa Chūjō en el templo de 
Taima y que le cuenta, además, sucesos mitológicos que justifican la interconexión del 
príncipe y la propia dama5. En cuanto al linaje de la joven, pertenece a una familia noble 
emergente en el periodo de Nara, el clan Fujiwara, que por su cercanía a la casa imperial 
va a desplazando al resto de los clanes o familias nobiliarias que componían la estructura 
jerárquica social en torno a emperador. Como contraste con respecto a su rango nobi-
liario, ella es la encarnación de la imagen mística que consagra su espíritu a una vida 
devota. Sería la única que entra en contacto por una parte con la muerte, es decir, con el 
espíritu del difunto príncipe y, por otra parte, con la vida, custodiada por sus damas de 
compañías y su séquito, que se sienten desconcertados por ver a su señora abstraída en 
sus pensamientos. Finalmente, en contraste con los anteriores, encontramos al personaje 
más terrenal de la novela, Ōtomo no Yakamochi, poeta y jefe del clan Ōtomo, que es 
testigo de cómo la presencia y la influencia de su clan en la sociedad de Nara, a diferencia 
del pasado, va menguando debido a los nuevos vientos que soplan desde el continente 
chino y que influirá la composición sociocultural de Japón. 
La tercera y última, es la esfera emocional, que conecta a los tres personajes y que es 
la consecuencia de lo expuesto anteriormente. Por una parte, el príncipe Ōtsu representa 
al espíritu atrapado en el limbo, manifiesta desesperadamente su apego a la vida y a su 
4 Solía ser una figura sobrenatural, que seduce a las doncellas por las noches haciéndose pasar por un 
mortal. En distintas regiones de Japón está lleno de historias que comparten esta misma estructura cuentís-
tica: un apuesto joven que en realidad es una gran serpiente o un zorro. Las visitas de seres que pertenecen 
a otro mundo es un arquetipo arcaico en las leyendas antiguas y que Orikuchi tomó como punto de partida 
para su investigación. 
5 La tradición de la oralidad ya estaba asentada antes de que saliera a la luz Kojiki (710). Sin embargo, 
en El libro de los muertos nos hace ver que ese oficio ancestral empieza a perder relevancia con la irrupción de 
los nuevos influjos que llegan del continente chino, como se puede corroborar en algunos pasajes de la nove-
la en los que los criados o las damas de compañía de las familias nobles se burlan de las ancianas kataribe que 
seguían insistiendo en contar historias de antaño ante sus señores en los banquetes. NOMURA, Jun’ichi. 
 — , /  (A propósito del nacimiento de na-
rrador y del lugar de las narraciones), Gakutō sha, Tokio, 1989, pp.113-115.
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amada desde su tumba. Por otra parte, la dama Chūjō, espíritu místico y semiterrenal, 
manifiesta constantemente el anhelo por un amor platónico puesto en la imagen de 
Buda. Por último, Ōtomo no Yakamochi, personaje terrenal que suspira de nostalgia 
por el pasado ante los cambios que está presenciando en la capital de Nara. En resumen, 
ninguno de los tres se encuentra suficientemente orientados en el mundo que les corres-
ponde vivir. Es más, se aferran a un sentimiento común que los lleva a sentir la añoranza 
y el anhelo por distintos motivos personales. En el caso del príncipe Ōtsu, por la última 
imagen de una dama que vio entre el público segundos antes de ser ejecutado, y que, 
tras despertar en la ultratumba, en su visión imaginaria y confusa de su último recuerdo, 
la confunde con la dama Chūjō6. Por su parte, la dama Chūjō anhela la imagen que 
vislumbró sobre la silueta de monte Futakami, un amor platónico-místico que busca su 
reencuentro. Finalmente, el poeta Ōtomo no Yakamochi añora las costumbres y valores 
de tiempos pasados; de hecho, llega a confesar que siente la obligación de ponerse al 
corriente de las nuevas tendencias foráneas y abrazar los cambios, tanto en las nuevas 
construcciones de las residencias de las familias nobles, como en los versos de origen 
chino que tanto estaban en boga entre la clase erudita. 
Referencias poéticas 
El hecho de que se haya seleccionado este personaje histórico estrechamente relacio-
nado con la poética japonesa para ir a compás con sus otros protagonistas refuerza esta 
idea de «añoranza» que Orikuchi ha querido trasmitir en El libro de los muertos. Prueba 
de ello la encontramos en las referencias poéticas que el mismo autor incrusta en algunos 
capítulos para contextualizar tanto la historia como la narrativa confesional. Todos los 
poemas que aparecen en la obra son extraídos de la antología poética Man´yōshū, y nos 
encontramos con el primero que recita el príncipe Ōtsu justo antes de ser ejecutado en 
el lago Iware, y que explica cómo su atormentada alma quedó atrapada en el limbo por 
esta muerte trágica e injusta: 
 Junto al lago Iware.
 Hoy, por última vez,
 contemplo los gansos silvestres.
 ¿Se desvanecerá ahora mi alma para siempre?
(Man’yōshū, tomo III, 416)7
En su intento de recordar su nombre y su origen, cuando despierta desorientado en 
el interior de su túmulo funerario en el monte Futakami, le viene a la mente otro poema 
panegírico que le había dedicado su hermana, la sacerdotisa del santuario Ise. 
 Yo, que permanezco todavía en el mundo de los mortales,
 a partir de mañana
 ¿contemplaré el monte Futakami
  como si fuera mi entrañable hermano pequeño?
(Man’yōshū, tomo II, 165)
6 La anciana del clan kataribe será la que desvele a la dama Chūjō que el príncipe la confunde con una 
joven que había visto justo antes de ser ejecutado y que es en realidad la tía bisabuela de la dama.
7 Todos los poemas que aparecen en este artículo pertenecen a una traducción personal de los poemas 
de Man’yōshū,, Colección Literatura clásica japonesa,  Iwanami, Tokio, 2013.
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La elección por parte de Orikuchi de un gran poeta de la talla de Ōtomo no Yakamo-
chi al escribir esta novela tiene una clara intención de rendirle homenaje. Sin embargo, 
la faceta artística que tuvo Orikuchi como poeta bajo el pseudónimo Shaku Chōkū no 
solo se había dejado ver en sus obras poéticas que publicó a lo largo de su vida, entre ellas 
Umiyama no aida  (1925) o Haruno Kotobure  (1930) 
sino que también destacó por su trabajo titánico al elaborar tres volúmenes que recogen 
un exhaustivo estudio que incluyen análisis y comentarios de cada uno de los 4.500 poe-
mas de la antología Man’yōshū. Orikuchi había sido un niño prodigio que despuntaba 
desde sus primeros años por su pasión por la poesía y compaginaba la investigación con 
la creación poética, y participó activamente en el grupo poético Araragi a partir de 1917 
junto a Saitō Mokichi o Tsuchiya Fumiaki o la asociación poética Negishi, fundada por 
el poeta Masaoka Shiki (Inukai: 2015, pp. 177-122).
A lo largo de su carrera era frecuente que a Orikuchi se le considerara como a un 
erudito incuestionable, y a la vez, enigmático, una figura controvertida que a menudo 
incomodaba a sus homólogos académicos. Sus detractores le reprochaban que las teorías 
y conclusiones de sus investigaciones lingüísticas y etnológicas se fundamentaban solo 
en una intuición personal fantasiosa y no en una línea empírica y lógica; del mismo 
modo sus poemas se consideraban versos incomprensibles que ocultaban en el fondo un 
cierto esnobismo. El recelo contra Orikuchi llegó a culminar hasta tal punto que algunos 
de sus artículos fueron publicados post mortem al considerarse que carecían de suficientes 
fundamentos académicos. Pero como suele ocurrir siempre con una figura carismática 
que suscita rechazo y admiración, también muchos intelectuales se rindieron a su tem-
peramento inquieto, a su pasión y a la lucidez de sus investigaciones, como la primera fi-
gura indiscutible de la etnología japonesa Yanagita Kunio o el poeta Kitahara Hakushū.
Dos poetas en tiempos separados
El objetivo de este análisis es ubicar en la obra la presencia indirecta de Orikuchi 
entre los personajes de la novela y dilucidar cómo había asentado la interconexión entre 
el contexto etnológico y humano de los tres protagonistas. Tanto la poetisa Baba Akiko 
como el crítico literario Kawamura Jiro, junto a otros, sostienen que la figura de la dama 
Chūjō se solaparía sin la menor duda con la figura de Orikuchi (Baba: 1989, p. 242). 
Además, disponemos del testimonio del propio autor que reconoce que la vivencia de 
un amor platónico por un compañero del instituto, que se le apareció en sus sueños 40 
años después, fue el principal detonante para escribir su novela. Sin embargo, aunque 
de un modo menos explícito, podemos identificar a Orikuchi con el poeta y compilador 
de Man’yōshū. Tal como hemos podido observar en el capítulo anterior, en El libro de los 
muertos somos testigos del desasosiego de Ōtomo no Yakamochi y de sus sentimientos 
contradictorios acompañados de una cierta resignación ante los cambios que empiezan 
a vislumbrarse en la capital Nara. Y en medio de esa reflexión, recita el siguiente tanka 
compuesto por el propio poeta de Nara. 
 Los tiempos corren sin cesar,
 y yo contemplo su curso.
 Mi corazón se aflige sin límites,
 lleno de nostalgia por aquellos
 que ya pertenecen al pasado.
(Man’yōshū, tomo XX 4483)
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Esta disyuntiva de tener que aceptar los tiempos de cambio y al mismo tiempo querer 
aferrarse a las costumbres ancestrales, algo que le provocaba sentimientos contradicto-
rios, fue también un constante en la vida personal de Orikuchi, ya sea por las complica-
das circunstancias familiares como por los tiempos que corrían en la sociedad japonesa 
de la primera mitad del siglo xx (Okano: 1985, pp. 7-9). La añoranza de Ōtomo no 
Yakamochi por el pasado no es sino Orikuchi en persona que ve cómo Japón se va trans-
formando en una sociedad ocupada en asimilar nuevos valores foráneos. Podría decirse 
que, a pesar de llegar a confesar que él mismo se identificaba con la dama Chūjō, su 
preocupación se funde más con la figura de Ōtomo no Yakamochi, que suspira nostál-
gicamente y con resignación para recordarnos que «cualquier tiempo pasado fue mejor», 
mientras recita los tres últimos versos del siguiente tanka.
 Entre las yerbas machitas,
 yerbas verdes,
 no paran de crecer.
(Man’yōshū, tomo XIV, 3452)
Por tanto, el papel de Ōtomo no Yakamochi en la obra es fundamental por el hecho 
de que la elección deliberada de los poemas por Orikuchu podría justificar esa yuxta-
posición emocional que tanto le había atormentado en su vida personal. La reticencia 
que vivió el autor de El libro de los muertos sobre la llegada de las nuevas fórmulas en 
el terreno poético también se materializaría en los conflictos que protagonizó con los 
miembros de la corriente poética Araragi, especialmente con Saitō Mokichi, que criticó 
duramente los poemas de Orikuchi por su postura conservadora en los recursos poéti-
cos, que hacía que sus poemas fueran incomprensibles, a veces, casi crípticos (Okano: 
1985, p. 46). Además, Orikuchi había protagonizado también diferencias poéticas con 
el poeta Miyazawa Kenji, que recurría a vocablos de campos semánticos que pertenecían 
a un léxico nuevo del japonés (Falero: 2010, pp. 297-298; Orikuchi: 1968, pp. 59-59). 
En definitiva, el malestar no solo se había establecido en su actividad como etnólogo, en 
la que encontró ciertas controversias por sus teorías en el campo de la etnología, sino que 
también se había manifestado en el terreno de la poética. 
El hecho de que existiera una interconexión de diferentes esferas con los otros dos 
protagonistas le servía como excusa para ahondar en esa soledad personal arrastrada en 
su propia vida. No hay que olvidar que incluso en el ámbito profesional también fue 
profesor en dos distintas instituciones universitarias, la Universidad de Kokugakuin y la 
Universidad de Keio, de corrientes formativas opuestas en los que tuvo que buscar un 
equilibrio como docente (Okano: 1985, p. 65).
Conclusión
El libro de los muertos no es una mera novela histórica, sino que, como ya hemos men-
cionado, se trata de la cristalización de la idea que Orikuchi ha querido constatar sobre 
el universo que abarca los tiempos arcaicos o antiguos de Japón. Hay un propósito claro 
del autor en la obra que rescata la noción que está estrechamente vinculada con la teoría 
de kodai ( ) y que había desarrollado a lo largo de su carrera como etnólogo. Por 
esa misma razón, su preocupación e inquietud traspasaba también en los acontecimien-
tos de la primera mitad del siglo xx de Japón con miras a las tendencias más centradas 
en el crecimiento económico y la modernización de la sociedad. Si el mandala representa 
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la vida y la iluminación de la sabiduría de Buda, y según la leyenda la dama Chūjō lo 
confecciona con las hebras del tallo de nenúfares para pintarlo ella misma con sus deli-
cados pinceles, El libro de los muertos también, aunque de distinto modo, podría ser un 
mandala que representa los dos mundos, el de la vida y el de la muerte, el del pasado y 
el del futuro, en una historia repleta de alusiones religiosas y etnológicas que encierra la 
concepción cosmogónica de Orikuchi. 
La elección de los poemas que aparecen en la obra aparentemente sirve para detallar 
el desarrollo coherente y oportuno de la escenificación; sin embargo, se trata también 
de un recurso literario que Orikuchi aprovecha al máximo en boca del poeta de Nara 
para constatar su visión del kodai y su más profundo pesar por los tiempos que corren y 
que dejan en el olvido el alma genuina japonesa de los tiempos arcaicos. Orikuchi, cons-
ciente o inconscientemente, solapa su añoranza melancólica sobre el perfil de Ōtomo no 
Yakamochi en esta novela. 
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LA FIGURA DEL OKINA EN ORIKUCHI SHINOBU: 
LAS MASCARADAS EN CASTILLA Y LEÓN1
Sara Gómez Gómez
Universidad de Salamanca – GIR Humanismo Eurasia (USAL)
Introducción
El objetivo principal de este texto es presentar el resultado del estudio de cam-po realizado sobre algunos festivales con máscaras en Castilla y León: el Zanga-rrón de Sanzoles, y las Vacas Bayona y Antrueja de Almeida de Sayago y Pereruela, 
todas en Zamora.
Este trabajo de campo es parte de una de las líneas de investigación del proyecto An-
tropología Transversal del Conocimiento: Castilla y León y Asia Oriental, cuya finalidad 
sería la de realizar una comparación entre el folclore religioso de Castilla y León y el de 
Japón, a través del análisis de determinados festivales cuyo nexo es el uso de las máscaras, 
partiendo de las descripciones realizadas por Orikuchi Shinobu en su obra Okina no has-
sei. Aunque la palabra okina tiene un significado literal de «anciano», Orikuchi apunta 
que, en los matsuri y artes escénicas de Japón, ya no tiene únicamente este significado, 
sino que abarca a las máscaras en general y es un término especializado dentro del estu-
dio de las artes escénicas. 
El estudio de campo se ha realizado a través de la recopilación de material audiovi-
sual, entrevistas, datos recogidos sobre el terreno y de fuentes bibliográficas que faciliten 
la elaboración de la comparativa y complementen la labor teórica realizada en otras 
secciones del proyecto. 
El Zangarrón de Sanzoles del Vino (Zamora) 
Nombre del festival, fecha de celebración y localización
El Zangarrón se celebra los días 25 y 26 de diciembre en la población de Sanzoles del 
Vino (Zamora). Un dato interesante estriba en la celebración de festivales con el mismo 
nombre y las mismas características en otras localidades zamoranas, como en Monta-
marta, donde se celebra durante el 1 y el 6 de enero.
1 Este estudio forma parte del Proyecto de Investigación «Antropología transversal del conocimiento: 
Castilla-León y Asia oriental», financiado por la Junta de Castilla y León, como actividad del GIR Huma-
nismo Eurasia de la Universidad de Salamanca. Período 2018-2020, Código: SA157G18.
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La máscara
Es es una careta de cuero negro que representa un rostro con la nariz roja, cejas, bigote 
y una pequeña barba de pelo blanco al igual que las cejas; decorado con un penacho que 
simula el cabello de cintas de colores que terminan en dos bolas rojas y una bolsa alargada 
también de ese color. Los vecinos de Sanzoles piensan que las dos bolas y la bolsa alargada 
son una clara representación del aparato sexual masculino. Esta es la máscara actual, obra 
de José Javier Sánchez y costeada por la Asociación Cultural «Melitón Fernández». 
Su traje consta de una chaqueta de cuadros marrones y blancos, una media de color 
rojo y otra de color blanco, adornadas con borlas. Así mismo, lleva un mandil de colores 
vivos, una mochila para guardar los aguinaldos, una bolsa para guardar dinero, y atados 
en un cinturón tres cencerros y dos esquilones. Para proteger sus tobillos lleva dos pieles 
blancas y calza botas. Antiguamente, el traje del Zangarrón se hacía cosiendo las mantas 
viejas de las mulas, pero en la actualidad se compran telas que imiten los colores de las 
mantas y pesan menos. En una de sus manos lleva un vergajo, una especie de látigo fabri-
cado a partir de la verga seca de un toro, y en la otra un palo del que cuelgan tres vejigas 
hinchadas, con las que hace ruido y golpea a los mozos o jóvenes. 
Contexto del festival 
El Zangarrón se enmarca en las denominadas mascaradas de invierno, que corres-
ponden a las festividades ubicadas entre los considerados como «doce días mágicos» 
desde el 25 de diciembre hasta el día de Reyes o la Epifanía (6 de enero).
Origen o raíces del festival
Su origen puede encontrarse en los ritos agrestes y ganaderos de la época prerromana, 
que se realizaban como iniciación a los jóvenes y marcaban el paso de la adolescencia 
a la madurez y que también podían representar la eterna lucha del bien y el mal. Pos-
teriormente, fueron adaptados por el cristianismo a su calendario para hacer más fácil 
la conversión de los páganos a la nueva religión. Antiguamente, el Zangarrón se elegía 
entre los quintos, los jóvenes que el año entrante se irían a realizar el servicio militar. En 
la actualidad, la tradición de los quintos continúa en Sanzoles del Vino y, en algunos 
lugares, se considera quintos a los que cumplen la mayoría de edad, y se realiza una fiesta 
a modo de homenaje a los antiguos quintos. El Zangarrón sería el mayor de ellos.
Estructura y elementos del festival
La parte importante de la mascarada se produce el día 26 de diciembre, sin embargo, 
es importante decir que durante la tarde del día 25 se produce una especie de vigilia, una 
tradición que se mantiene y es realizada por los habitantes de Sanzoles y los llamados 
danzantes, jóvenes que llevan unos capotes de color negro y portan cencerros y esquilas. 
No pueden quitarse los capotes hasta el final de la fiesta al día siguiente (Gónzalez Pena: 
1980, p. 32). Todos permanecen despiertos durante toda la noche comiendo, bebiendo 
y haciendo sonar los cencerros y las esquilas. 
Al amanecer del día 26, todos acuden a recibir al Zangarrón, quien llega junto con 
el cortejo de danzantes formado por: dos mayordomos; cuatro bailonas que «dicen las 
pascuas» y piden el aguinaldo; dos tocadores que aportan música con panderetas; y un 
asador (en origen cuatro) que recoge alimentos de la matanza con una espada. 
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El festival comienza con la llegada al centro de las cuatro calles y realización del baile 
de «el niño». Después se realiza la pedida del aguinaldo, en la que el Zangarrón y su co-
mitiva se reparten en grupos de la siguiente manera: el Zangarrón va acompañado por los 
dos mayordomos, y el resto de la comitiva se divide en dos grupos compuestos por dos 
bailonas, un tocador y dos asadores o el asador mayor. El Zangarrón y su grupo pueden 
moverse por todo el pueblo, pero no puede hablar, llama a la puerta y se coloca frente al 
propietario con la bolsa de tela abierta para que le echen dinero. Los otros dos grupos sí 
hablan, pero tienen que tomar rutas distintas, dar las pascuas y pedir el aguinaldo. Sin em-
bargo, si se cruzan con el Zangarrón, están obligados a darle todo lo que han recolectado.
A continuación, el Zangarrón y su comitiva se reúnen para ir a buscar al párroco 
y acompañarlo hasta la iglesia, donde se celebra una misa a la que no puede entrar. Al 
terminar la misa, se inicia la procesión de San Esteban, cuyo camino es despejado por el 
Zangarrón, quien deja espacio para que la comitiva realice de nuevo el baile «del niño», 
mientras se burla del Santo levantando de forma burlona las vejigas hinchadas. 
A mediodía se realiza la comida del mutis, durante la cual no se puede hablar, y quien 
lo haga tendrá que abonar una multa. Antiguamente, el Zangarrón comía solo y era 
protegido por las madres de los quintos, pero en la actualidad come junto a los demás. 
Cabe destacar que los ancianos de Sanzoles comentan que esta comida duraba tres días 
y los participantes no podían dormir en ningún momento.
La tarde del 26 de diciembre está dedicada únicamente al Zangarrón, recorre las ca-
lles y si le ha quedado alguna casa por pedir el aguinaldo, acude a ella y lo pide. También 
persigue a los niños y jóvenes que lo acosan, etc. Cuando llega a la iglesia, el Zangarrón 
da tres vueltas a su alrededor, mientras lo hace realiza una cruz con el palo y explota una 
de las vejigas cada vez. Con esto concluye el festival. 
Elementos paganos y elementos cristianos
En esta mascarada encontramos varios elementos paganos. En primer lugar, tenemos 
a la figura del Zangarrón, un elemento pagano que representa a un espíritu burlón con 
una cierta autoridad durante todo el festival. Es «el que manda en el pueblo» y le visten 
como el diablo, es decir, que se convertía en el rey momentáneo del lugar (Caro Baroja: 
1965, p. 314). Tiene su origen en las Saturnales romanas, que el cristianismo hizo coin-
cidir con la festividad de San Esteban. 
Para algunos autores, la figura pagana del Zangarrón representa al brujo o hechice-
ro que curó o protegió a Zamora durante los tiempos de la peste. Junto al Zangarrón, 
colgando de su cintura se encuentran los cencerros y esquilas, cuyo sonido era para los 
paganos un símbolo de pureza. De esta manera, la figura del Zangarrón simboliza a un 
ser benefactor, que defiende al Santo y purifica al pueblo.
Otro elemento pagano es la danza o el baile de «el niño», que forma parte, como 
en otras mascaradas de Zamora, del ritual asociado al paso de la adolescencia a la edad 
adulta, y a la lucha entre el bien y el mal.
En cuanto a los elementos cristianos, además de la figura de San Esteban están los 
mayordomos, quienes originariamente tenían la misión de alumbrar al Santo durante 
todo el año y, especialmente durante la misa. Según algunas entrevistas realizadas, en 
otros tiempos iban a la iglesia para ayudar a prepararla y asistir durante la celebración de 
la misa. Sin embargo, actualmente no realizan ninguna de estas acciones.
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La fusión de ambos elementos la encontramos en la procesión, donde el Zangarrón, 
el elemento pagano, protege a San Esteban, el elemento cristiano, con el sonido de los 
cencerros y persigue a los jóvenes que lo provocan. Así, se trataría de una representación 
de los zaharrones medievales, con una escenificación del martirio del Santo. 
La Vaca Bayona, la Vaca Antrueja (Comarca de Sayago, Zamora)
Nombre del festival, fecha de celebración y localización
Ambas mascaradas pertenecen a una tradición similar de la comarca de Sayago: la 
Vaca Bayona se celebra en Almeida de Sayago el domingo gordo de Carnaval por la 
tarde, al igual que la Vaca Antrueja de Pereruela. Este año 2020, el festival en Almeida 
de Sayago cambió al Sábado de Carnaval, mientras que la Vaca Antrueja fue cancelada 
por motivos familiares. Cabe destacar que el ayuntamiento de Almeida de Sayago tiene 
la convicción de promover a la Vaca Bayona como símbolo de la localidad, ya que en 
los dos últimos años la máscara sale el martes de Carnaval y durante la festividad de 
San Roque. Por su parte, la Vaca Antrueja fue recuperada por un historiador local y su 
familia desde el año 1986, tal y como se refleja en el trabajo de Bernardo Calvo Brioso 
(Calvo Brioso: 2012, pp. 459-466). 
La máscara
La máscara de la Vaca Bayona está fabricada en corcho, pintada de color negro y 
simulando un rostro bovino, donde resaltan en blanco los ojos, la boca y la nariz; y con 
unos cuernos originales de una vaca y un cencerro. Así mismo, está ubicada en la parte 
frontal de un armazón de madera alargado, que simula el cuerpo del animal, y triangular 
para que sea sencillo colocarlo sobre los hombros del portador. Este armazón se cubre 
con una manta negra, rematada por un alargado rabo. Para que el portador o la vaca 
pueda ver durante el recorrido, en la parte frontal hay una abertura que lo posibilita. 
Existe otro modelo de Vaca en la que, en lugar de llevar una manta, lleva un saco. 
Según algunas fuentes, es posible que la cobertura de saco se cambiase a la de la manta 
negra como una referencia a la vaca de raza sayaguesa, una raza autóctona de la zona.
En el caso de la Vaca Antrueja, originalmente carecía de un armazón y el cuerpo 
lo formaban tres mozos tapados con una manta de color negro. El primero llevaba la 
máscara, compuesta por dos cuernos unidos a un palo, y los otros dos, doblados por la 
cintura, se agarraba al de adelante para darle la forma al cuerpo. Sin embargo, para que 
los niños puedan llevar la Vaca, se decidió crear el armazón similar al de otras mascara-
das de la Vaca cercanas. Dentro del mismo, hay unos palos transversales para apoyarlo 
sobre los hombres de los dos portadores, cubierta por una manta negra, referencia a la 
vaca sayaguesa, y una manta tradicional de cuadros, como la que se solía poner sobre la 
caballería. En uno de los extremos están los cuernos de la vaca y unas cerras o melenas 
que simulan el rostro del animal, además de un cencerro colgando. 
Contexto del festival 
Se denominan mascaradas sayaguesas, donde el protagonista es una máscara zoo-
morfa que representan animales. Pertenece a las mascaradas de invierno, que se refugia 
dentro del carnaval debido a las prohibiciones eclesiásticas. 
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Origen o raíces del festival 
Al tratarse originariamente de mascaradas de invierno, hay documentos en el Archivo 
Diocesano de Zamora que indican que se celebraban el día 26 de diciembre, destacando 
la figura del «Obispillo», del que hablaremos más adelante. La presencia de las vacas se 
debe a que, cuando soltaban a pastar a los animales, algunos de ellos entraban en el te-
rreno acotado a la siembra. El guarda de los sembrados recogía a los animales salvo uno, 
a la que dejaba pastar libremente hasta el año nuevo siguiente, cuando era sacrificada y 
se preparaba una comida comunal. Como se necesitaba dinero para prepararlo, uno de 
los vecinos se vestía de vaca y salía a pedir el aguinaldo. Con el tiempo, estos festivales se 
perdieron hasta que hace fueron recuperados hace unas décadas. 
Estructura y elementos del festival
Ambos festivales están estructurados alrededor de los niños. La Vaca Bayona, por la 
tarde, inicia su recorrido desde un local perteneciente al Ayuntamiento, y se pasea por 
las calles persiguiendo a los niños que están disfrazados. Junto a ella está el Vaquero, cuya 
tarea es defender al animal y, en los últimos años, tirar caramelos a los niños mientras la 
Vaca los ataca. Otra figura es la del pelele Pedro Pajas, un muñeco de paja y trapos vesti-
do con un mono o ropa vieja, al que tiran al suelo para que la Vaca lo embista. El festival 
es bastante diferente al antiguo, pues ha perdido parte de su esencia ritual; se debe, en 
gran medida, a que su presencia era algo puntual durante la festividad de Carnaval y ha 
terminado por adaptarse al nuevo concepto de Carnaval. 
Por su parte, la Vaca Antrueja se celebra por la tarde, con la llegada de un Obispo 
y un monaguillo que bendice a la gente, seguidos de dos Vacas, una más grande que 
representa a los mozos, y otra más pequeña representando a los niños, aunque hoy día 
son portadas por infantes. Las acompaña un Sembrador, que arroja paja por la calle, los 
Gañanes que intentan controlarlas, y un niño con un pelele en la espalda. Cierran la co-
mitiva mujeres ataviadas con el traje tradicional. Ya en la plaza, el Obispo da un pregón 
satírico, tras el cual la comitiva marcha por las calles animando a la gente a participar. 
Finalmente, vuelve a la plaza y empieza el ritual: el Sembrador arroja paja al suelo, y 
cada Gañán conduce a una Vaca que simula arar el terreno; después, comienza un baile 
de las mujeres que es interrumpido por la Vaca y el niño con el pelele, para terminar 
cuando el pelele cae al suelo y es corneado por la Vaca. Entonces, el Gañán simula torear 
a la Vaca hasta matarla, y finalmente el Obispo da un responso, cerrando el ritual con 
un cortejo fúnebre.
Elementos paganos y elementos cristianos
El elemento que se podría considerar pagano es la Vaca. Antiguamente, la figura de 
la Vaca estaba ligada a la fertilidad femenina y de la tierra, conectando con los rituales 
agrícolas. Sin embargo, el elemento figurativo de la Vaca es bastante controvertido, y 
puede relacionarse con la muerte y la resurrección.
El elemento cristiano vendría de parte del Obispo, derivado de una fiesta medieval, 
el «obispillo», ligado a fiestas de locos y siempre acompañado de personas disfrazadas, y 
relacionado no solo con las Vacas sino, quizás, con los Zangarrones, en una alegoría de 
la autoridad cristiana, a la que el elemento pagano no puede atacar.
 Sara Gómez Gómez
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Anexo: fotografías
A continuación, se presenta una serie de fotografías de ambos festivales. Gracias a la 
colaboración de la Asociación Zangarrón de Sanzoles para la realización de este trabajo.
Figura 1. Máscara del Zangarrón de Sanzoles (Zamora).
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Figura 2. Zangarrón y comitiva durante el festival.
Figura 3. Zangarrón persiguiendo a los mozos.
 
Figuras 4 y 5. Vaca Antrueja y Obispillo de Pereruela (Zamora).
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Figura 6. Detalle de la máscara de la Vaca Bayona de Almeida de Sayago (Zamora).
Figura 7. Las Vacas Bayonas durante el festival.
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Introducción
Se suele señalar que el origen del misterio del «hombre salvaje» en China se inicia en 1976. En aquel año se sucedieron una serie de avistamientos locales con-centrados en la zona de Shennongjia ( ), provincia de Hubei, protagoni- 
zados por una criatura descrita como «extraña, carente de cola y de pelaje rojizo», según 
el testimonio tomado por un conductor que conducía por una alejada carretera rural el 
14 de mayo de ese mismo año. Algo similar ocurre con los casos asociados a Japón. El 20 
de julio de 1970, varios testigos que visitaban el Parque Nacional Hiba-Dogo-Taishaku 
( ), en el monte Hiba, presenciaron una extraña criatura simies-
ca que se sostenía sin trabas sobre sus patas traseras, descrita por un testigo como «de 
cinco pies de altura con una cara como un triángulo invertido, cubierto de cerdas. Tenía 
una nariz respingona y ojos grandes, profundos y deslumbrantes». Historias de este tipo 
de encuentros han provocado que el yeren ( ) y el hibagon (  ), nombres que 
reciben estos seres de morfología simiesca, hayan tomado relevancia en las últimas déca-
das al ser vistos como una evidencia más que engrosa el polémico fenómeno mundial del 
bigfoot. Sin embargo, en las siguientes páginas lo que se persigue es alejarse de esta sen-
cilla y, a la vez, frágil tendencia a la equiparación superficial y centrarse en los elementos 
que conforman la representación folclórica y literaria del «hombre salvaje» chino (  
maoren) y japonés como base para el auge de estos relatos folclóricos contemporáneos. 
El objetivo de este artículo es analizar la representación simbólica que históricamente 
se ha fijado a la figura del «hombre salvaje» tanto en China como en Japón que, como 
se verá, acabará atrapada en una definición arquitectónica inseparable del concepto de 
monstruosidad y de barbarie liminal. Se examinará el desarrollo ideológico demostran-
do que la génesis de los relatos sobre estas criaturas se encuentra en una construcción 
simbólica perpetuada desde la noción universal del concepto tradicional de «hombre 
salvaje». Es decir, se tratará de alcanzar una visión distinta del yeren y del hibagon, más 
cercana a una construcción simbólica que a la descripción de criaturas reales que aún 
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no han sido clasificadas taxonómicamente. Para ello se recurrirá al uso de fuentes de 
diverso origen, a destacar históricas y literarias, en busca de información y descripciones 
pertinentes para intervenir en este debate presente dentro de la comunidad científica y 
resaltar la participación de estas criaturas en una construcción simbólica bastante homo-
génea y relacionada con su rudimentaria imagen inseparable de la naturaleza.
Históricamente, la imagen del «hombre salvaje» aparece como una representación del 
estado salvaje en la gran mayoría de culturas del planeta. En Europa y Asia, por ejem-
plo, está presente en el imaginario humano desde tiempos remotos (como subyace, por 
ejemplo, en el arcaico personaje de Enkidu presente en La Epopeya de Gilgamesh, el cual 
destaca como una manifestación salvaje fronteriza que consigue abandonar tras yacer 
con una prostituta enviada desde la ciudad de Uruk), y experimentó una gran difusión 
en la Edad Media. De hecho, consiste en un mito global, o mitologema, que gira en 
torno a la concepción de una criatura a la que se achaca, entre otras cosas, la culpa de 
la desaparición de personas que podían toparse con ellas o, también, ser raptadas tras 
acecharlas repentinamente. En España, por ejemplo, existen diferentes leyendas acerca 
de seres con atributos similares. Los más famosos son los simiots que habitan el Pirineo 
catalán, de los que se dice que causaban calamidades tales como la destrucción de los 
cultivos o el secuestro de niños que jamás regresaban a sus hogares. O los basajaun de la 
mitología vasca.
Posteriormente, durante la Ilustración, la imagen del «hombre salvaje» cobró un nue-
vo sentido «científico» cuando el naturalista sueco Carl von Linneo (1707-1778) lo 
clasificó despectivamente en la décima edición de su Systema naturae con el nombre de 
Homo ferus entre toda una variada gama de categorías raciales humanas (véanse entre 
otros Homo Afer y Homo Europaeus) que encajaban con la arraigada alteridad presente 
en la obsesiva mentalidad colonial de su época (Grogan: 2014, p. 18). Estos casos de 
degradación humana que supone el concepto de «hombre salvaje», a su vez, fueron 
agrupados en un mismo modelo con otras criaturas marginales, como los sordomudos 
o los dementes, y, en palabras de Julia Douthwaite, «encarna el desafío de la diversidad 
humana para los pensadores del siglo xviii» (Douthwaite: 1997, p. 176).
Por otra parte, la idea del «hombre salvaje» no es única ni igual a lo largo de toda 
la historia de China y de Japón, sino que está sujeta a un proceso evolutivo del cual 
tenemos constancia gracias a la existencia de fuentes que corroboran la creencia en una 
criatura que linda entre dos mundos manifiestamente diferentes. El cuerpo peludo, co-
múnmente, simboliza el frágil límite que separa al ser humano de la bestia. Pero también 
indica la regresión física que se genera por la ausencia de comida cocinada, vestimenta 
decente y comportamiento educado. Asimismo, el pelo, y exceso de pelo como ocurre 
en este caso, como símbolo de un apetito sexual desmedido es usualmente encapsulado 
en historias de abducciones de humanos por hombres peludos (Hiltebeitel y Miller: 
1998, p. 52). A veces, el desenlace de los secuestros forzosos dirigidos a mujeres acaba 
con la gestación de un híbrido de ambos progenitores, mitad humano y mitad bestia, o 
el alumbramiento de bebés monos.
Estas historias de íncubos contemplan por supuesto una lectura secundaria que se 
inserta dentro de un discurso de corte moral en el que se pretende destacar el comporta-
miento ideal dirigido a una parte de la sociedad. Así, estas tramas se engarzan con otras 
protagonizadas por seres similares cuyo fin es obsequiar a las mujeres con un modo de 
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operar y denunciar otro con el que podrían salir perjudicadas. Por ejemplo, las historias 
en las que se narra como una mujer abandona el refugio de su hogar y son capturadas 
por seres monstruosos, como un gigante, que puede acabar costándole, incluso, la vida.
Evolución cultural del «hombre salvaje» en China
Según antiguas versiones de la tradición taoísta, la adquisición de bello en el cuerpo 
es presentada como un paso hacia la inmortalidad. Debemos recordad que en el taoísmo 
la inmortalidad queda recogida al ser definida más literalmente como «longevidad en 
plenitud». Pero a diferencia del taoísmo filosófico, o escolástico, que perseguía la bús-
queda de la sabiduría como conocimiento que potencia la vida, y en consecuencia que 
ayuda a vivir más años, este concepto queda encasillado dentro del taoísmo revitalizador, 
el cual comprende la práctica del Dao ( ) como ley de la naturaleza y vía del De ( ), 
entendida como energía aumentada. Es decir, trata de aumentar la cantidad disponible 
de De mediante una serie de programas higiénicos de entrenamiento basados en el do-
minio de la energía del ch’i o qi (  ‘aliento’, ‘energía vital’). No es casualidad, por tanto, 
que el pelaje que recubre a estas criaturas sea descrito de color rojizo, el mismo que el de 
la sangre, considerado principio vital y que desde tiempos pretéritos era equiparado en 
las incipientes prácticas alquímicas al sulfuro de mercurio o cinabrio (HgS), elemento 
que era utilizado para recubrir los cuerpos de los difuntos con el fin de devolverlos a la 
vida (Martín Reyes: 2004, p. 12). El cinabrio es un mineral de color rojizo que es la 
principal mena de mercurio, cuya retícula asimétrica consiste en cadenas helicoidales 
de átomos de mercurio y azufre alternados y enroscados. Pero, asimismo, el pelo en sí 
también es considerado la sede de la fuerza, del alma e, incluso, de la vida, al igual que 
ocurre con las uñas (Naumann: 1999, pp. 93-94). Es decir, los elementos del pelo y de 
la tonalidad rojiza, ambos característicos de la alquimia china primitiva, aparecen en las 
descripciones literarias de los «hombres salvajes».
Sin embargo, en algunos contextos culturales el símbolo del pelo se reconoce como 
un elemento tremendamente contradictorio. Aquí aparece como un símbolo de diferen-
ciación, salvajismo, alteridad hacia el otro. Pero en otros contextos rituales y creencias de 
Asia y del Pacífico, el pelo, al igual que las uñas, contiene la «energía vital» y posee una 
importancia simbólica increíble. Por ejemplo, se aprecia en el episodio del exorcismo y 
posterior penitencia que se aplica a Susa no O antes de arrojarlo de Takamagahara (
 ‘Altiplanicie Celestial’). O en algunos contextos culturales polinesios y del océano 
Pacifico, procedentes de los ciclos migratorios asiáticos, que comparten esta creencia, 
como en Fiyi donde es considerado tapu tocar el pelo de la cabeza de una persona. En 
Rapanui, el pelo también estaba dotado de un simbolismo significativo que se observaba 
en los antiguos reyes (ariki), los cuales tenían prohibido cortarse el pelo o las uñas a lo 
largo de su vida por este mismo motivo. Los antiguos nativos del archipiélago hawaiano 
atribuían al elemento del pelo, igual que ocurría con los huesos y los dientes, connota-
ciones espirituales mágicas codificadas en sus estrictas creencias ’Aikapu, pues pensaban 
que retenían gran cantidad de mana, un término común en las lenguas austronesias em-
pleado para referirse a la fuerza espiritual. Entre los artefactos asociados con los niveles 
sociales más altos se incluían las imágenes talladas en madera decoradas con pelo y con-
chas de perlas (ki’ila’iau) (Neller: 2002, p. 126). Otro ejemplo del significado simbólico 
del cabello aparece en Tikopia, una pequeña isla localizada en el suroeste del Océano 
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Pacífico y culturalmente polinesio, donde la depilación facial, además de adquirir valor 
como signo de estatus, era un gesto de despedida practicado en épocas pasadas por aque-
llas personas que iban a estar ausentes durante una larga temporada, no solo por motivos 
de muerte (Firth: 1972, p. 22). En definitiva, se trata de un caso antropológico muy 
confuso. Por un lado, el pelo expresa un aspecto negativo y por otro un patrón cultural 
totalmente positivo y dignificado. Lo mismo ocurre con el tono rojo. En el contexto 
taoísta adquiere un valor significativo al compararse el cinabrio con la sangre, como se 
ha explicado anteriormente. Se trata de la lógica mágica del isomorfismo. Por ejemplo, 
entre los cultos wikanos ocurre algo similar, y es que creen que el ópalo color cereza in-
fluye en la calidad del flujo sanguíneo. Pero también se asocia inconscientemente el color 
rojo con aspectos negativos, como el dolor. Se trata de una reacción fisiológica inherente 
al organismo del ser humano.
Asimismo, desde mediados del siglo xvi, los compendios geográficos del condado 
de Fang ( ), en la ya señalada provincia de Hubei, mencionan repetidamente la 
presencia en las montañas de personas cubiertas por un largo pelo. Es posible que estos 
reportes de historias vernáculas inspiraran al célebre poeta Yuan Mei (1716-1797), quien 
dejó constancia de estos maoren en su libro New Rythms: «En las remotas montañas del 
condado de Fangxian, hay unas cuevas de piedra en las que viven hombres peludos tan 
altos como tres metros. A menudo bajan a cazar perros y pollos a los pueblos. Luchan 
con todo aquel que se resista».
Esta sucinta narración está atravesada por la idea de alteridad. Una alteridad, además, 
que se sirve de este elemento excéntrico no como un mero recurso estilístico, sino que 
forma parte de una estrategia lingüística que diseña en torno a la concepción de estos 
«hombres peludos» un otro ajeno al ámbito de lo central. A diferencia de lo que ocurre 
en los retratos monstruosos descritos por Zhuangzi (aproximadamente 369-290 a.n.e.), 
por ejemplo, en sus comentarios sobre el «hombre salvaje», Yuan Mei no persigue inver-
tir a aquellos seres que provocan espanto y convertir lo anormal en normal ni tampoco 
conseguir una igualdad radical para estos seres. Para él, la noción del crecimiento ex-
cesivo del cabello está ligada a una transformación hacia la «civilización» (Hiltebeitel y 
Miller: 1998, p. 52). El «hombre salvaje» marcaría los límites entre dos puntos: el bosque 
o la montaña, comprendidos como los bordes de la sociedad humana que oscilan con la 
idea de bestia, y el campo cultivado, paradigma de la huida del ser humano de las regio-
nes anteriores y del alcance de la civilización. Es decir, en el «hombre salvaje» residiría 
el eslabón entre ambos mundos. De esta forma, el «hombre salvaje» se inserta dentro 
de una cosmología en la que la periferia del mundo civilizado (o sea, en este caso repre-
sentada por la provincia de Hubei), del imperio central como ombligo de la existencia, 
queda relegada a una alteridad manifiesta centrada en los niveles del salvajismo cultural 
y de la tosquedad física (Ibídem).
Este principio conceptual centrado en esta noción de alteridad fue utilizado durante 
el contacto con individuos europeos extranjeros. Así, se observa que en la literatura chi-
na eran habituales las comparaciones peyorativas entre aquellos europeos, definidos por 
su «barba roja», y los macacos (  mihou), viéndose además a los africanos de «pelo 
rizado» como esclavos-diabólicos (  guinu). Un ejemplo de estas descripciones de 
la apariencia de europeos es la realizada a Giulio Aleni (1582-1649), quien fue descrito 
durante su primera visita a la provincia de Fujian entre 1625 y 1639 como un «hombre 
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con ojos azules y barba de un dragón». En otros casos, como ocurría con los portugue-
ses, se referían a estos como «de siete pies de altura, ojos como un gato, boca como un 
oriol, la cara como recubierta de ceniza, barbas gruesas y rizadas como una gasa negra, y 
casi de cabello rojo». Sin embargo, estas representaciones culturales que arremetían a los 
europeos representándolos como bárbaros se volvieron más agudas después de la Guerra 
del Opio (1839-1842). Una de las críticas más recurrentes era aquella centrada en la 
aparición de vello facial a una temprana edad, incluso entre las mujeres1, siendo identifi-
cado este rasgo como una transgresión de la representación confuciana de la barba como 
símbolo de antigüedad y experiencia (Hiltebeitel y Miller: 1998, p. 54).
Sin embargo, esta visión que colocaba al «hombre salvaje», identificado por su sobre-
saliente pelaje, en un lugar más denostado, entre el humano y la bestia, pero atisbado 
desde el punto de vista de la alteridad, sufre un viraje desde las primeras décadas del 
siglo xx. Ahora, en la época de la República de China (1912-1949), la fascinación por 
lo anormal se dirigió hacia la construcción del «monstruo». Un monstruo que, a su vez, 
fue catalogado como destacado ejemplo de reversión racial. Uno de estos ejemplos fue 
el del niño lanudo llamado Yu Zhenhuan, cuyo caso de hipertricosis2 fue investigado 
con una inusitada atención por parte de un equipo de la Universidad de Liaoning. Otro 
caso famoso de estos «monstruos peludos» fue el de Li Baoushu, que fue trasladado a un 
zoológico de Beijing durante la década de 1920 y presentado al público por su anomalía 
física. Estos individuos particulares sirvieron para buscar el enlace desaparecido entre el 
simio y el humano, simbolizando la continuidad filogénica entre los antiguos homínidos 
y la moderna «raza amarilla» cuya existencia era reclamada en China (Dikötter: 1997, 
p. 30).
Elementos culturales partícipes en la formación del «hombre salvaje» japonés
Mucho antes de que un número intransigente de europeos arribaran en el gigante 
asiático, desde la China continental se fraguaron crónicas con un elevado número de 
representaciones en las que comparaban a los ciudadanos de dentro del imperio con 
aquellos habitantes de regiones distantes que fueron tachados inmediatamente como 
«forasteros». La mentada crónica Wei Zhi (  ‘Historia del Reino de Wei’), un aparta-
do del Sanguozhi (  ‘Anales de los Tres Reinos’), compilada en el año 297 d.n.e., 
informa acerca de los habitantes de las islas japonesas, ofreciendo unas descripciones 
generales con el fin de representar a ese «otro» diferente, separado del núcleo civilizador 
chino más allá de donde se situaban sus fronteras. Otros registros chinos posteriores 
asociarán el elemento del pelo excesivo con la idea de gente incivilizada y salvaje. Según 
Sjöberg (1993, p. 94), uno de estos registros, datado en el siglo v d.n.e., indica que el 
gobernador japonés llevó a cabo conquistas de cincuenta y cinco países dominados por 
hombres peludos en el este del archipiélago. El término utilizado en las arcaicas descrip-
ciones chinas para referirse a estos colectivos es toi, habitualmente usado para referirse a 
hombres peludos y a sus países, como sucede en este caso (ibidem).
1 Zhang Deyi (1847-1918), un explorador chino que visitó Europa en la segunda mitad del Siglo xix, 
notificó a su país de origen descripciones la mar de exóticas, como aquella en la que indicaba que en Francia 
«muchas mujeres tienen largas barbas y bigotes».
2 También conocido como síndrome del hombre lobo, es una enfermedad muy poco frecuente que 
destaca por un crecimiento excesivo de pelo. Los cuerpos de las personas que la padecen están recubiertos 
completamente de vello lanudo, salvo en las palmas de las manos y de los pies.
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Estos seres humanos protagonistas de estas descripciones despectivas coinciden con 
los ainu, un grupo étnico históricamente machacado por los llamados wajin ( , ‘per-
sonas de Japón’) los colectivos que llegaron posteriormente al archipiélago japonés y que 
se convirtieron en la etnia dominante. La dicotomía negativa fue rápidamente empren-
dida por estos grupos típicos japoneses que se afianzaron a lo largo de la gran mayoría 
del territorio geográfico insular, añadiendo al «otro», en este caso reflejado en los ainu 
nativos, una diferenciación evidente basada en la inferioridad atribuyendo una serie de 
rasgos típicamente salvajes que contribuyeron en un proceso de deshumanización.
La designación irrespetuosa hacia estos grupos humanos exentos de formar parte de 
la órbita cultural de la civilización como la gestionaron los diferentes gobiernos del anti-
guo Japón quedó también reflejada en los textos clásicos del Kojiki (  ‘Crónica de 
antiguos hechos de Japón’) y Nihon shoki (  ‘Crónicas de Japón’), donde fueron 
caricaturizados con características animales tales como un recubrimiento excesivo de ve-
llo y rematados por una cola. No cabe duda de que un estado jerárquico cuyo dominio se 
sustentaba sobre el mandato divino unificador y pacificador no podía dejar cabos sueltos 
en el territorio que ansiaba dominar. No obstante, la integración en la sociedad japonesa 
estaba admitida. De hecho, las viejas crónicas mitológico-dinásticas contemplan esta 
posibilidad al narrar que los grupos Koshi, una de las denominaciones con las que se re-
ferían a los ainu en la remota antigüedad junto a yumasa, fueron en parte asimilados por 
los habitantes de la región de Izumo ( ) que moraban ancestralmente. Aquellos 
que no aceptaron las cláusulas impuestas por el atomizado gobierno impuesto en Izumo 
se vieron obligados a desplazarse hacia el este, ocupando paulatinamente la actual región 
de Koshi ( ), que incluye las regiones septentrionales de Echizen, Kaga, Noto, Etchū 
y Echigo y recibiendo el nombre de Koshi no emishi ( ) (Sjöberg: 1993, p. 
95).
Sin embargo, es preciso apuntar que existen opiniones que rechazan el aserto de que 
estos grupos prístinos y originales de Japón, y que no estaban integrados dentro de la 
esfera civilizada, es decir podríamos definirlos como personas alienadas por el control 
del Estado de Yamato, sean relacionados con los ainu. En este sentido se encuentra la 
postura de Kodama (1970, p. 270): 
Originariamente la palabra ezo era el nombre dado a los ainu desde el siglo xii apro-
ximadamente, mientras que los aborígenes japoneses3 eran llamados emishi o ebizu. 
Primero estas dos tribus eran distintas, pero más tarde ambas fueron llamadas ezo 
( ) como uso común y desde entonces la confusión entre las dos surgió
Pero la desintegración de la dignidad de los grupos apartados de las fronteras de la 
cultura japonesa no sólo se logró concitando la reducción humana a un nivel mínimo, 
casi caricaturesco, en la literatura y la tradición oral. Además de entonar esta aviesa polí-
tica de repudio asignándoles unos valores aborrecibles, se promovió un control físico ofi-
cial gracias a la aparición en el siglo viii de la figura del seiitaishōgun (  ‘Gran 
General Apaciguador de los Bárbaros’), un título de carácter imperial diseñado para 
cercar todavía más su vilipendiado espacio habitable y expresar la actitud de autoridad 
imperial basada en la dominación y el control. Históricamente se usaba para referirse 
3 Para Kodama los aborígenes japoneses correspondían a los descendientes de las personas de la cul-
tura Jōmon.
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al líder militar elegido para dirigir las operaciones bélicas contra las tribus del norte y 
noreste de Japón, las cuales se reducían normalmente a acabar con revueltas y altercados 
propiciados por estas comunidades o con fines para someter aún más su marcado con-
trol (Turnbull: 1996, p. 73). Sin embargo, algunas de estas rebeliones destacaron por la 
férrea oposición que ofrecieron los grupos sojuzgados, traduciéndose en sonoras derrotas 
como la que sufrió Ki no Kosami (730-797) en el año 789 en las provincias de Settsu 
( ) y Tanba ( ) (Koch: 1904, p. 43). Más adelante, el título quedará abre-
viado al término shōgun ( , ‘Gran General’), derivando a una titulatura de carácter 
hereditario que pasó a convertirse en la práctica desde 1192 con Minamoto Yoritomo en 
los gobernadores de facto del país.
Desde finales del siglo xvi, y especialmente tras la instauración del shogunato de 
Tokugawa en 1603, al clan Matsumae, originado a partir de una familia guerrera lla-
mada Kakizaki, se le encargó el control y la seguridad territorial de las tribus recluidas 
en la parte septentrional de Hokkaido exentas del dominio estatal. Posteriormente, se 
extendió el control de las comunidades ainu con la confirmación de una regulación legal 
que dividió la isla septentrional en dos partes. Una de ellas correspondía a las ‘tierras de 
la gente japonesa’ (  wajinchi), mientras que la otra mitad, ubicada en el norte 
insular, se citaba como las ‘tierras de los ezo’ (  ezochi). Además, la línea costera 
del territorio asignada a los ainu terminó dividida en distritos que fueron entregados a 
los vasallos del clan Matsumae como pago por sus servicios. Por si no fuera suficiente, 
se concretó que las poblaciones ainu no podían abandonar sus lugares de residencia 
(Shchepkin: 2019, pp. 129-130).
La expansión de la imagen arquetípica del ainu en la sociedad japonesa durante el 
período Edo fue posible gracias a la publicación del Ezoshi (  ‘Descripción de 
Ezo’), escrito por el pensador Arai Hakuseki (1657-1725), que sintetizó, empleando 
una postura neoconfuciana, al pueblo ainu enfatizando en las diferencias notables exis-
tentes con su cultura con el objetivo de reducirla a un estado de barbarie que sirviera 
para oponerlo fácilmente al centro civilizado, a aquellas regiones ocupadas por «gente 
japonesa» que se extendía al sur de la porosa frontera que separaba ambos mundos. Entre 
los numerosos clichés expuestos en esta obra puede leerse que su «cabello cuelga al azar 
y [tienen] largas barbas» ( ) (Shchepkin: 2019, p. 132). Aunque, en realidad, 
dicha frontera apenas existía, pues los ainu fueron limitados en unos espacios acotados 
para mantenerlos controlados y dominados.
En contraste con esta postura radical basada en la idea de alteridad, algunos eruditos 
del kokugaku (  ‘Escuela de Aprendizaje Nacional’) establecieron una posición doc-
trinal distinta. Un caso famoso lo protagonizó el eminente erudito Motoori Norinaga 
(1730-1801) al admitir que los ainu, de los cuales había subrayado previamente sus 
palpables diferencias étnicas en su Kojikiden ( ), completado en 1798, podían 
convertirse en vasallos del emperador.
En esta misma época, en la que comenzaron a erigirse y tomar forma grandes centros 
urbanos como Edo y Osaka, germinó con la publicación de libros orientados a cubrir las 
necesidades de ocio de la sociedad una serie de criaturas liminales caracterizadas por ser 
descritas con una profusión de peyorativos rasgos simiescos. Estos yōkai, instalados en la 
cultura popular debido a la sensación de incomodidad y desamparo de las comunidades 
rurales localizadas en contacto directo con la naturaleza, fueron domesticados en el siglo 
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xviii para protagonizar ilustraciones que pasaban a funcionar como simples pasatiempos 
de una sociedad urbana acomodada (Pérez Riobó y Chida: 2012, pp. 10-14). Entre estos 
seres destacaba el satori ( ), del que se cuenta mora al abrigo de las montañas de Hisa 
y Mino, en la actual prefectura de Gifu ( ). Según contaban las leyendas concer-
nientes a los satori, podían aparecer en los caminos que daban a las montañas e, incluso, 
bajar a aldeas con el fin de crear algún altercado destructivo o, incluso, matar y devorar 
a personas. Es probable que el satori deviniera del yamako o yamabiko ( ) que apare-
ce en la colección de ilustraciones de Toriyama Sekien (1712-1788) titulada Konjaku 
gazu zokuhyakki (  ‘Los Cien Demonios Ilustrados del Presente y del 
Pasado’) o, más detalladamente abordándolo, en el Wakan sanzai zue ( ). 
Aunque más famoso es el antiguo y extendido caso de la yamauba (  ‘abuela de la 
montaña’), ligada en algunos cuentos populares al yamachichi (  ‘padre de montaña’), 
una suerte de anciano de la montaña (Pérez Riobó y Chida: 2012, pp. 135-136). Todos 
estos seres portentosos formaban parte de la noción de alteridad que distancia los espa-
cios antagónicos del mundo humano civilizado y la coyuntura natural salvaje, jugando 
un papel fronterizo entre ambos contextos.
Interpretación del hibagon y yeren en base a la evidencia física encontrada
Llegados a este punto deberíamos resaltar la cuestión de si para la creación de los 
esquivos yeren y hibagon se tomaron todos estos fundamentos culturales y se fusionaron 
en una criatura que encarna una pieza fundamental en la concreción de la periferia y 
el contorno que circunscribe al centro como alteridad o, en cambio, estos testimonios 
de seres peludos y ajenos a la civilización muestran la posibilidad no tan remota, como 
señalan algunos investigadores y especialistas, de la existencia de una especie animal ca-
racterizada por su apariencia simiesca que convive codo con codo con los seres humanos 
en ámbitos más agrestes. No es baladí esta segunda suposición. En los últimos años esta 
es la opinión que ha copado la esfera en torno a las investigaciones elaboradas sobre el 
yeren, sobre todo desde la fundación en agosto de 1981 de la Sociedad de Investigación 
del Hombre Salvaje de China gracias al apoyo de diferentes especialistas de distintos ám-
bitos académicos científicos (biólogos, antropólogos, paleontólogos...). Desde entonces, 
se han recopilado numerosos testimonios de encuentros y hallazgos de evidencias físicas, 
como por ejemplo más de 3.000 cabellos rojizos de la zona de Shennongjian que han 
sido escrutados meticulosamente. Así, la Unidad de Investigación de Medicina Forense 
del Hospital de Wuhan concluyó sobre la estructura de estos cabellos que: «Inferimos 
que el cabello de estos ‘hombres salvajes’ podría pertenecer a un gran primate hasta aho-
ra desconocido» (Dikötter: 1997, p. 31).
Si nos atenemos a la posibilidad de que el yeren en verdad no consiste en una inven-
ción folclórica y sí define la realidad de un animal físico, corpóreo y fidedigno que no 
sólo reside en la imaginación humana, es preciso buscar y rebuscar de qué animal puede 
tratarse. Debemos recordar, además, que algunos primates, como orangutanes (  
xingxing) y babuinos (  feifei), que vivían dentro de las fronteras del Imperio eran 
descritos como «hombres salvajes» poseedores de una larga cola y que eran capaces de 
comunicarse usando el lenguaje humano (Hiltebeitel y Miller: 1998, p. 52). Asimismo, 
las pruebas realizadas por el Hospital de Wuhan nos remiten que estos cabellos de origen 
desconocido pueden pertenecer a una criatura también desconocida. Siguiendo estos 
 Hibagon y YErEn, ¿«Hombres salvajes» alienados o criaturas reales? 
análisis, el reputado investigador Jeff Meldrum, profesor de antropología en la Univer-
sidad de Idaho, cree que un nutrido grupo de Gigantopithecus, el primate humanoide 
de mayor envergadura descubierto hasta la fecha y que habitó los actuales países de 
China, Vietnam e India desde hace aproximadamente 2 Ma hasta hace apenas, geoló-
gicamente hablando, 300.000 años (Welker et al.: 2019, p. 262), siendo su extinción 
un tema de profundo debate todavía en la actualidad, puede haber sobrevivido. Según 
Meldrum y otros investigadores que apoyan su teoría, como el paleontólogo Ralph von 
Koenigswald, esta especie de primate prehistórico sobredimensionado encajaría perfec-
tamente y sellaría el misterio del, mal llamado en nuestra opinión4, bigfoot chino. De 
hecho, es posible que esta idea no vaya tan desencaminada. Descripciones similares a las 
procuradas en la región de Hubei son proporcionadas en otros lugares como Vietnam, 
donde los avistamientos de criaturas de aspecto simiesco y cubiertas de un pelaje fogoso 
se han acrecentado en los últimos años, o en las regiones selváticas de Sumatra, donde 
los nativos aseguran haber divisado una criatura parecida al yeren, aunque en este caso 
pigmea, que han bautizado como Orang Pendek (Forth: 2008, p. 195). En su obra Wild-
men: Yeti, Sasquatch and the Neandertal Enigma (1983), Myra Shackley va un paso más 
allá y conjetura que la explicación de las representaciones de criaturas simiescas, como 
los Almas originarios del folclore del Cáucaso y de Mongolia, se basarían en avista-
mientos de neandertales supervivientes. Irónicamente, su reconstrucción mitológica es 
errónea debido a que utiliza el mito clásico de los neandertales que no es reconocido por 
los paleoantropólogos modernos.
En cuanto al hibagon, el zoólogo Richard Freeman se interesó en estudiar cuidadosa-
mente los reportes ofrecidos por los testigos que vivieron encuentros con estas extrañas 
criaturas. En su opinión:
¿Qué es el hibagon? El macaco japonés —Macaca fuscata—, o mono de las nieves, se 
encuentra en las zonas montañosas más salvajes de Japón. Pero el macaco es cuadrú-
pedo y alcanza un tamaño inferior a la mitad que un hibagon. [...] Otra idea es que el 
hibagon fuera un chimpancé mascota que hubiera escapado. Las mascotas exóticas son 
populares en Japón y, por extraño que parezca, se posee varios de estos simios salvajes 
y peligrosos. Los chimpancés pueden caminar sobre sus patas traseras por un tiempo, 
pero en la naturaleza normalmente caminan utilizando sus nudillos. Esto choca con la 
descripción del hibagon como una criatura bípeda. (Redfern: 2015, p. 138)
Sin embargo, no deja de resultar llamativo que estos avistamientos proliferaran a 
partir de la década de 1970, algo que, por cierto, no es exclusivo de esta región del pla-
neta, sino un acontecimiento global. Es posible que estos encuentros extraños sean el 
producto de una histeria colectiva generalizada a raíz de la exportación del concepto de 
bigfoot a otras partes del mundo fuera del territorio estadounidense donde éste nació y 
tomó forma. A esto habría que unir la pareidolia, es decir, el fenómeno psicológico por 
medio del cual la mente tiende a formar imágenes reconocibles a partir de un estímulo 
vago. Si en una región existen antecedentes de avistamientos de una criatura que escapa 
de nuestro glosario de animales y sólo podemos identificarlos señalándolos con el dedo, 
4 Preferimos no utilizar el concepto de bigfoot a la hora de referirnos al «hombre salvaje» de China, 
ya que, como hemos abordado, hasta los testimonios que comienzan a aparecer en la segunda mitad de la 
década de 1970 no existía una descripción que los identificara con el famoso sasquatch y otras criaturas 
simiescas similares.
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es probable que se produzca una reacción en cadena sobre estos seres. Es más, según 
Poirier (Forth: 2008, p. 198), la China moderna pudo falsear la magnitud de los reportes 
de estos «hombres salvajes» con el fin de promover el turismo.
La intención de este artículo no es poner en duda la calidad de los testimonios que 
versan sobre el yeren, pues entonces nos comportaríamos únicamente como unos escép-
ticos, como en ocasiones tiende a comportarse la comunidad científica. Véase el caso del 
gorila, que hasta el año 1901 no era más que una pieza del folclore de los aborígenes de 
Ruanda (Arnalte: 2005, p. 69). 
Conclusión
Se ha explicado cómo la creencia en la actualidad en estas criaturas pudo originarse 
gracias a una construcción folclórica sustentada en un estereotipo cultural que puede 
registrarse a lo largo de la historia, no solo china y japonesa, y que depara en una fusión 
con el concepto contemporáneo de bigfoot que se extendió por todo el mundo a la par 
que aparecían los primeros testimonios del yeren y del hibagon. En los casos que han 
sido examinados, el «hombre salvaje» consiste en un ser liminal que habita un espacio 
muy concreto: la frontera entre el mundo civilizado y el mundo salvaje, representado 
este último por la montaña, el bosque o cualquier otro paisaje natural agreste ajeno de 
la esfera de la civilización. Por lo tanto, el símbolo del pelo excesivo representa aquí este 
estado asilvestrado e implica directamente al mundo natural, al universo salvaje que 
corresponde a la antítesis de la civilización que remarca la evolución de la naturaleza y 
la conducta humanas.
Así pues, llegamos al final con dos posibles explicaciones que marcan al «hombre 
salvaje» de China y Japón. Por un lado, es posible que exista otro caso como el del gorila 
que ha permanecido escondido para gran parte de la población de Asia Oriental, pero 
que se ha presentado a algunas personas que nos han dejado un afortunado testimonio 
de su experiencia con este esquivo críptido. O bien, la opción más probable y que hemos 
defendido en este artículo, el «hombre salvaje» no es más que un constructo folclórico y 
literario que simboliza el frágil límite entre el ámbito rudo y periférico animal y el ám-
bito cívico y civilizado humano, insertándose dentro de un discurso alienado en el que 
la periferia de este mundo civilizado queda relegada a una alteridad manifiesta centrada 
en los niveles del salvajismo cultural.
Ambas conclusiones son tan opuestas como difíciles de rechazar. Aunque existen 
pruebas de que los casos del yeren y del hibagon son el resultado de una evolución folcló-
rica que se ha prolongado hasta la actualidad, de lo que no cabe duda es que la creencia 
en el «hombre salvaje» es real y que posiblemente la escurridiza verdad pueda residir en 
un intersticio entre ambas posibilidades. Pero recordemos que nuestro tejido neuronal, 
el cénit de la experimentación evolutiva en la Tierra, funciona igual que una paleta de 
veinticuatro colores. Gracias a sus cien billones de neuronas escrupulosamente hilvana-
das podemos dar vida a un número infinito de ideas.
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JAPANESE PHILOSOPHY AND THE IDEA OF EURASIA: 
A TRANSVERSAL THEORY OF KNOWLEDGE1
Takeshi Morisato
Before I begin my lecture, I would like to thank Professor Alfonso Falero for inviting me as a guest speaker to the Second International Workshop of the Eur-asian Humanism Research Group at the University of Salamanca2. 
The title of this presentation is «Japanese philosophy and the Idea of Eurasia: A 
Transversal theory knowledge». I would like to talk about this topic in four parts: (1) 
preamble, (2) the idea of Eurasia, (3) the Kyoto School and Tanabe, and (4) concluding 
questions. Without further ado, let’s get started with our first section.
In the preamble, I want to give you an outline of this lecture. First, I will briefly talk 
about the current situation in Asia, just to give an idea of where I come from and why I 
am actually sending you a video instead of coming to the University of Salamanca and 
deliver this lecture in person. Second, I would like to talk about the idea of Eurasia since 
the main topic of this conference is to do a research in workshop in the topic of Eurasia. 
So, let’s talk about the idea of Eurasia from the context of Philosophy and also finally, 
my specialization is Comparative and Japanese philosophy. Therefore, I’d like actually to 
give you the Japanese philosophical conception of transversal knowledge or the theory 
of knowledge that helps us understand the idea of «Eurasia». 
Preamble
So, before moving on, I would like to give you a brief account of my current situa-
tion in Asia. Most people look at my academic affiliation to see where I work and but 
they see that I work at the Sun Yat-Sen University, at Zhuhai campus, in China, they 
would have to ask me where in China, I am working. So, here is the Map of China; and 
Zhuhai is located right next to Hong Kong and Macau. It is located in the southern 
province of the massive country called Guangdong Province. The capital of Guangdong 
is Guangzhou, right here, and Zhuhai is located right here, right next to Macau. Now, 
there is a famous bridge that comes from Hong Kong-Macau-Zhuhai bridge, which 
gives over the ocean here for. 55 kilometers. These three regions that you may have heard 
from watching movies or the news are in fact very close to each other. 
1 This chapter is a transcription and adaptation of the inaugural conference by Morisato Takeshi at 
the II International Conference on Research and Training «Humanism Eurasia» held online between April 
1 and 15, 2020.
2 This lecture was delivered online. It is available with the diagrams and pictures at https://www.
youtube.com/watch?v=d0csjNfBjrU.
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Also, a famous city is called Shenzhen. Zhuhai and Shenzhen are considered to be 
special economic regions in this area and then Macau and Hong Kong are famous for 
being special administrative regions. Zhuhai, unlike any other cities in Guangdong 
province, is very small. It is a very new city located right next to Macau; and Sun Yat-
Sen University has five campuses, three in Guangzhou, one in Shenzhen and another in 
Zhuhai. So, to make a long geo-political story short, I work at the Sun Yat-Sen Universi-
ty, Zhuhai campus, since September 2019. Of course, many things have happened since 
I moved to Zhuhai. Just to say the least, and to give you an idea, here is my personal 
experience. I was scheduled to give a talk on Tanabe and his Logic of Species at the First 
River Region Workshop on Modern East Asian Philosophy somewhere around September 
or October in 2019. Now, because of the situation in Hong Kong, the event was pushed 
back to November and then things didn’t get any better: so, we decided to cancel this 
event (along with my talk). Now, another conference on the Kyoto School was about to 
take place in October, with another group of scholars in Hong Kong; and for the same 
reason, they cancelled it and moved the conference to Taiwan on February 22nd at the 
National University of Taiwan. I was invited to give a talk at this event. So, here we go! I 
have a talk that I have not given, and I am suddenly invited to do that in Taiwan. (This 
would have been my first visit to the country whose reputation has been always very 
positive among scholars of Comparative and Japanese philosophy.) So, I communicated 
to the organizers, «Ok, I’ll come and give a talk». But, as you may already know from the 
news, because of the situation in East Asia, this conference was also cancelled. Thus, one 
topic that I was supposed to give at three events went through a series of cancellation 
one after another.
This is completely a personal experience: since I have in-laws in Belgium, Europe, I 
decided to come to this country a week before the Chinese New Year break, and to stay 
with my fiancée and her family. After ten or twelve days in the countryside of Flanders, 
this outbreak of coronavirus in Wuhan took place. Hence, I could not go back to China 
for the Spring semester; and then, the situation in Japan started to take place. Naturally, 
it is not advisable for me to travel back to Japan at this moment. Additionally, because 
of the dire outlook in Japan among other countries over there, we are seeing many travel 
bans over East Asian citizens from around the world. So, I was not sure I would be able 
to come to the University of Salamanca and give this lecture to you in person. In this 
sense, it was reasonable for me to record this lecture and deliver it to you via YouTube. 
So, in a nutshell, this is the current situation in Asia: you have the Hong Kong situation, 
an epidemic in Japan, Korea, etc. I think we are presently going through a dramatic 
event that might mark the turning point in the history of East Asia. We have to put this 
development in the background of our discussions when we talk about the notion of 
Eurasia in this workshop. 
Now, secondly, I would like to talk about the idea of «Eurasia» and then discuss Jap-
anese philosophy, and more specifically, the Kyoto school philosophy. In relation to the 
Kyoto school, I specialize in the works of a thinker called Tanabe Hajime. So, I would 
like to give you a taste of Tanabean philosophy as a framework in which we can think 
about this transversal knowledge that gives us a kind of methodological implication to 
the ways in which we can conduct Eurasian studies.
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The Idea of Eurasia
The term Eurasia is a combination of two words, Europe and Asia. In Japanese, 
sometimes we call it Ōa ( ). This is described in Japanese as kabango ( ). I 
was wondering why in the world we call this phrase that combines two words kabango. 
That derives from the fact that is called «portmanteau» in English. Portmanteau is actu-
ally a bag. It is a brand that describes a specific kind of bag that folds in the middle. You 
open the bag in the middle, throw in your luggage and clothes together and fold them 
into one suitcase. So, portmanteau is a word to describe a phrase or word that consists of 
more than one word or one phrase. 
Eurasia, in this sense, is simply a combination of two terms, Europe and Asia. Hence, 
we put these two concepts together and form one word. Necessarily, then, it implies 
some kind of «fusion» with regard to multiple concepts. However, the term fusion could 
have both good and bad connotations. One of the bad connotations for me personally is 
like «confusion» or «fusion restaurants». When somebody wants to take me to Asian fu-
sion restaurants in Europe, I would just say: «Oh, thank you, but no, thank you». (If you 
have no idea why, please make sure to visit different specific parts of Asia in your study 
of Eurasia and learn the differences of many excellent culinary traditions.) A fusion, in 
this sense, could have tremendously negative connotations because there are different 
ways in which we can think about putting two things or multiple things together. 
First, it could just imply a simple amalgamation. So, when I pack my luggage to go 
to conferences, my fiancée always makes fun of me for putting all things into my luggage 
without any discrimination or clear classification. I just nonchalantly put them into 
one space with a help of gravity, close the suitcase, and just go out of the door. Amal-
gamation would be a «combination» of multiple different concepts or putting different 
methodologies together without really combining. Since it is putting together without 
really combining, it is a kind of «summation» or «addition». In a certain sense, it gives 
a quantitative summation. For instance, European studies carries out a research on this 
region with this method, Asian studies on another region with another method, and at 
the end, we get together and talk about it. But there is no methodological implications 
of one side towards another. This showcasing is a simple amalgamation of data that we 
collected from exercising Eurasian studies. That would be our negative way in which we 
can talk about this fusion of Europe and Asia in the Eurasian studies. 
Of course, by putting two things together it immediately implies some kind of unity. 
Even «amalgamation» implies a unity. Let’s say European studies and Japanese studies 
are taking place separately. When we talk about unity in relation to these fields, there 
has to be some kind of methodological unity or some kind of the unit by which we can 
compare and evaluate their findings. Also, by putting two things, we could sometimes 
highlight or emphasize their disunity. So, even if we put Europe and Asia into one bag, 
we immediately recognize the disparity of the size, right? Asia houses sixty percent of the 
world population while Europe is ten percent or something like that, right? So, when 
we talk about the size or the quantity of data that we have to gather from the Asian 
studies and European studies, there would have to be some kind of disparity. But then, 
when we look at the Department of Asian Studies and Department of European studies, 
sometimes the European studies is much bigger in European universities. Then, we do 
have this kind of disunity once we put two different concepts together in this fusion. 
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Also, in philosophy we talk about this concept of «transformation». When we put 
two things together, there is a mutual implication. So, let’s say, European studies and 
Asian studies are put together in the same room. The ways in which we conduct Euro-
pean studies could influence or bring some change to the ways in which we study Asia 
in Asian studies, and vice-versa. In this case, there is a kind of mutual transformation or 
mutual implications once we put two concepts together into one framework of thinking. 
Now, in the context of philosophy, we sometimes talk about two different ways in 
which we can understand this transformative intermediation. One is an «open» trans-
formation and another is the «closed» transformation. Sometimes we talk about the 
open one as a «positive» transformation and the close one as a «negative» transforma-
tion. Tanabe definitely talks about this language of «open» and «closed,» which comes 
from Bergson’s concept of «open-» and «closed-society». An open transformation, in this 
sense, is something like the ways in which we conduct European studies affects the ways 
in which we carry out a research in Asian Studies. Asian studies, however, has its own 
methodology as well: hence, this standpoint emphasizes the fact that there is an open 
intermediation between, and an open transformation of, two distinct ways in which we 
study Europe and Asia. 
It is easy to think about this sort of intermediation between two frameworks of 
thinking or how the frameworks of studying the geopolitical regions can go through 
this kind of an open transformation. However, we must note that the closed, negative 
transformation takes place all the time in relation to our studies of Europe and Asia as 
well. The close negative transformation is something like this. So, there are the European 
and Asian studies; and then the specialists of both camps talk to each other. However, 
they talk to each other in such a way that they can only have this conversation insofar as 
it affirms each of their methodologies. In other words, the European studies specialists 
comes in and talk with the Asian studies specialists, but they want to hear about things 
that only prove their own theories or methodology. There is indeed a kind of dialogues 
between multiple different disciplines, but a dialogue takes place only insofar as one 
framework of thinking can win over the other. That is to say, there is a self-affirming, 
self-determination of one discipline over against all the others. Despite that there are 
intermediations and dialogues among multiple disciplines, the closed transformation 
tends to focus on one framework at the end of the mediatory process. We could say that 
there is not so much of trans-formation in this case, but there is a kind of a sublation of 
all the other disciplines into your own to firm your own methodology.
Thus, whichever position of fusion you take… So, let’s say that the study of Eurasia 
is a simple amalgamation of different data that we gain from the European and the 
Asian studies, or that it gives a kind of a unity of the disunity between two different 
disciplines, or that we are going to talk about a transformation of the ways in which we 
carry out the European and the Asian studies, which implements a Eurasian studies, 
it is very important to talk about interdisciplinarity. Therefore, whatever position you 
take in relation to this notion of Eurasia, we have to talk about interdisciplinary studies. 
Thus, in the following, I would like to give a philosophical account of an intermediation 
between multiple disciplines and show how it has enormous implications to the meth-
odology of interdisciplinary studies and how it actually affects our idea of Eurasia or the 
study of Eurasia.
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The Kyoto School and Tanabe Hajime
That takes us to the third section of the Kyoto school and Tanabe and, in this section, 
I’d like to include Tanabean philosophy and his «transversal theory of knowledge». 
Now, when we talk about the Kyoto school, the most famous thinker is Nishida Ki-
tarō  (1870–1945). He is not only the co-founding member of the Kyoto 
school, but also known as the father of modern Japanese philosophy. His works are both 
philosophically and historically significant in relation to the contemporary intellectual 
history of Japan. Because of this, there is a great number of scholars working on the 
works of Nishida; and also, many translations and commentaries on his works are avail-
able in European languages, including English and Spanish. 
Tanabe Hajime is much less known than Nishida. This does not mean, however, that 
his works are less significant. In fact, because of the rise of Tanabean philosophy, many 
great thinkers say that the Kyoto school came to be. If Nishida was the only important 
thinker from the Kyoto school, we would only have a Nishidian school of thought, but 
because of the Tanabean critique of Nishida, we came to have a variety of different ways 
in which we can talk about comparative and Japanese philosophy. So, the significance of 
the Kyoto school also comes with the significance of Tanabean philosophy.
Now, Tanabe Hajime published many works just like Nishida, and the complete 
works of Tanabe consist of fifteen volumes. In the context of Tanabean philosophy, 
I would like to introduce his theory of knowledge, specifically in relation to the sin-
gle article written in the mid-1930s. The title of the article is called «Two Aspects of 
Education in Natural Science». This paper was originally delivered as a lecture at the 
«Workshop on the Study of Japanese Culture Instruction,» hosted by the Department 
of Ideology at the Ministry of Education in November 1936. It was later published as an 
article in the Japanese Culture series, compiled by the same Department, in the follow-
ing year. The political and cultural climate at the time was the nightmare of a totalitarian 
state. It was rather aggressively trying to justify the development of natural sciences in 
consonance with the right-wing nationalism or what Japanese political historians would 
call: «the rise of Japanism or Tennō-centrism». Tanabe clearly indicates that the purpose 
of this workshop was to talk about how the education of natural science should contrib-
ute to the political claim that the emperor should be the state sovereign rather than a 
branch of government. There was a breach of protocol power in a cultural judgment in a 
domain of natural science at the time of the1930s. This is the worst time in the modern 
history of Japan. If you see any movies that talk about this historical period in Japan, 
you always see military officers and their cruelty to the colonized or the POWs. It’s just 
a nightmare… and if we are to present the worst picture of Japan to the world, we just 
have to pay attention to the 1930s and early 1940s. 
It is obvious that Tanabe was invited to this workshop as the leading professor of 
philosophy at one of the prestigious national universities and, of course, he was invited 
to simply appraise what government was doing and also how natural science was trying 
to comply with government policies. But the philosopher was not going to do this lip 
service to the government Ministry of Education, but he was actually trying to make a 
point about the theory of knowledge. 
It is very important to understand that we cannot talk about Tanabe’s theory of 
knowledge without talking about his «theory of religion,» or «philosophy of religion,» or 
 Takeshi Morisato
«metaphysics,» in whichever form you would like to talk about it. This is called meta-no-
esis. Meta literally means in «the midst of» and «beyond» for Tanabe: hence, something 
in the bottom or the foundation of knowing, as well as what exceeds knowing is a me-
ta-noesis. Sometimes Tanabe talks about it as a conversion of metaphysical frameworks 
that shifts from one point of view to another, but this is a very foundational framework 
of thinking that Tanabe develops in the 1930s, the1940s, and onwards.
So, we have to pay attention to the meta-noesis in the background of this theory 
of knowledge and then we will talk about cross-noesis. It is a process of knowing that 
crisscrosses the boundaries between one academic discipline to another or one way of 
knowing reality to another. We will briefly pay attention to what Tanabe does with the 
notion of meta-noesis (just to give you a historical and a cultural context in which he 
came up with these concepts) and move on to the cross-noesis as to talk about how the 
Tanabean theory of knowledge can contribute to a very specific understanding of inter-
disciplinary studies and how that affects to our understanding of the interdisciplinary 
study of Eurasia.
Tanabean Metaphysics and Social Ontology
Tanabe has published a series of essays called The Logic of Species between the early 
1930s and the mid-1940s. This is where he started to criticize Nishida and differentiated 
his own position from his predecessor. This is when he was beginning to cultivate his 
own original contribution to the history of philosophy, which amounted to two vol-
umes of The Complete Works, and they consist of over thousand pages. 
What is really interesting about this is that Tanabe thinks this work is ultimately 
incomplete. He was asked to publish it as a monograph by his students and colleagues; 
and even famous publishers approached him with the proposal. Despite the fact that 
it marks the origin of Tanabean philosophy, the philosopher himself was not content 
with what he has done here; and then, he moves on to develop his later work on the 
philosophy of religion from 1946 onwards. The Logic of the Species first talks about social 
ontology, which examines the freedom of the individual, the authority of the state, and 
their relation to each other. It raises the question of how we can actually make sense of 
the division between the singular and the community of singulars? So, Tanabe primar-
ily talks about social ontology at the beginning of his work on the notion of species. 
But because the nature of the work is so abstract (for lack of a better word), he started 
to talk about the methodology of philosophy. In this sense, his tone begins to become 
more metaphysical and even closer to the philosophy of religion, as he develops his own 
theory that (he thinks) differentiates him from Nishida. But Tanabe could not find a 
way to complete the «logic of species,» thus generating a new way of doing philosophy. 
This culminates in Philosophy as Metanoetics published in 1946 and it is called Zangedō 
to shite no tetsugaku  in Japanese. It was translated twice into 
English. Once in the 1990s and then recently in 2016, it was retranslated again and pub-
lished through Chisokudō Publications (Nagoya & Brussels). Philosophy as Metanoetics 
talks about this conversion of a philosophical framework from the previous self-centered 
way of thinking to a self-negating way of thinking, which places the absolute in Ma-
hayana Buddhist tradition, the concept of nothingness, in its foundation. Tanabe takes 
this nothingness from the Mahayana Buddhist tradition and sets it as the foundation of 
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metaphysical thinking and at the same time incorporates the Pure Land Shin Buddhist 
tradition, where they talk about other power (tariki ). The absolute as the great 
self-negating other power that grants the reality and the self-power of all things.
In that process of coming up with the metanoetic philosophy, he talks about the 
theory of knowledge in 1936. So, I would like to actually call it metanoetic interdiscipli-
narity. Again, in the essay «Two Aspects of Education in Natural Science,» Tanabe talks 
about the contrast or the intermediation between natural science on the one hand and 
what is other. We can immediately see the breach of cultural and political consensus over 
the practice of natural sciences in the context of Japan in 1936. So, the state is asking 
you as a philosopher to talk about how educational natural science should be done in 
consonance with the propaganda that «we should make the Japanese emperor a sover-
eign of the state» (kokutai meichō ). 
In this lecture, Tanabe is just talking about the relationship between natural science 
and the rest of the disciplines, but the ways in which he talks about these intermedi-
ations between natural science and its others has ample implications towards the rela-
tionship between one academic discipline and another. So, to say the least, the strong 
interdisciplinary implications or methodological implications to the interdisciplinary 
study in this essay are quite prominent.
Now, it is very helpful to think about how we conceive of interdisciplinary studies to-
day in the academia to really understand what Tanabe is trying to do in this essay. So, in 
the following, I would like to briefly describe how interdisciplinarity is usually described 
or conceived in contemporary academia, and further discuss how Tanabe criticizes it and 
differentiates his proposal from this regular understanding of interdisciplinary study.
Usually, when we think about interdisciplinary studies, we think about them in 
terms of a Venn diagram. So, one discipline, let’s say philosophy, is represented by a 
single circle. A red circle in this picture represents philosophy and then you have another 
discipline, let’s say Japanese studies or Asian studies. If you study Japanese for your in-
vestigation of Asian philosophy, you tend to go for this interdisciplinary approach. You 
have the red circle as Philosophy and the blue one as Asian studies or Japanese studies. 
So, interdisciplinary studies in this context is somewhere in between the two. In this 
sense, the topic that falls within the context of both Japanese studies and Philosophy 
would be considered as Japanese philosophy. This just a specific example of Japanese 
philosophy as an interdisciplinary study. This shared area in the diagram could be on 
anything. You could have one discipline on the left, another discipline on the right or 
it could be more than two circles, but each circle represents a single discipline. And, 
of course, these circles are dynamic. Japanese studies in Asian studies in the European 
academic context seems to be booming. We have more programs which are starting to 
pay attention to what is taking place in Asia. Then we realize that many departments of 
philosophy is downsizing everywhere in Europe. Then, less and less people are interested 
in philosophy and more and more people are interested in East Asia and Japanese stud-
ies. In this case, the shared, interdisciplinary area also changes because these circles are 
dynamic in relativity to our historical reality.
Now, Tanabe is saying that this common way of understanding the framework of 
interdisciplinary studies is problematic and, in fact, regards it as a misconception. What, 
then, is a metanoetic interdisciplinarity? 
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In this essay, Tanabe talks about two ways in which we can think about the interre-
lationship between multiple disciplines. The first, he calls setchū  or what we can 
translate here as «negative compromise». An ordinary picture of interdisciplinary studies 
is precisely this kind of negative compromise according to Tanabe. 
For instance, if you have one circle representing philosophy and another circle repre-
senting Asian studies, and we are going to conduct an interdisciplinary study, what hap-
pens to this approach is that we can only look at the set of questions that are pertinent 
to both of these disciplines. Also, the discussion concerning the shared object of study 
would have to remain comprehensible to both of these camps all time. In this sense, we 
would have to make a compromise; and we could also suffer from a «fusion restaurant» 
effect, where we claim to integrate different ingredients and diverse culinary techniques 
but the dish could turn out to be superficial and offensive to anybody who knows any 
of the specific culinary traditions well. 
In opposed to this notion of setchū as the negative compromise, Tanabe talks about 
shitchū  from the classical notion of «taking the middle» from the Doctrine of the 
Mean ( ). The shitchū basically indicates that the ways in which we can intermediate 
between two different perspective without compromising one perspective over the other. 
Tanabe elaborates on this point in the context of quantum physics. In quantum physics 
Max Planck, for instance, talks about the notion of «mutually exclusive complementari-
ty». In reference to the nature of light or electrons, there is the famous conflict between 
particle and wave theories. If you take one perspective out of the particle and the wave 
theories, we cannot accept the other. One perspective always denies the possibility of 
the other. What mutually «exclusive complementarity» does is that these two conflicting 
perspectives are accurately depicting, and shedding light on, the contradictory nature of 
reality. Tanabe describes this with the classical Confucian terminology of shitchū so as to 
say that what we need for talking about interdisciplinary studies is a mutually exclusive 
complementarity, that is to say, each discipline should be treated with equal dignity and 
respect. Indeed, philosophy is losing popularity and there is more popularity among 
Asian studies. But according to Tanabe, this does not mean that we should look down 
upon philosophers and/or just focus on Asian studies. Or the other way around. Some-
times philosophers could be pedantic and condescending toward other disciplines by 
saying that the philosopher is in charge of theoretical frameworks in which we can think 
about many things discussed in other disciplines. It is very important, in this respect, 
that the mutually exclusive complementarity guarantees that each discipline should be 
treated equally and also that each discipline should be autonomous. So, for instance, the 
common understanding of interdisciplinary studies that you could have a conversation 
with specialists from other fields insofar as what we are going to say is in line with the 
methodology of other disciplines. Our conversation cannot go beyond the confines of 
the other disciplines. That is quite problematic because it requires us to compromise our 
own autonomy. In this framework of a metanoetic interdisciplinarity, the autonomy of 
each discipline is very important and not to be sacrificed in the manner of the negative 
compromise.
Because of this, Tanabe continues, we have to acknowledge the radical differences be-
tween different disciplines, and through that difference, we can guarantee the excellence 
of each scholarship and finally you could constitute a centralized network of multiple 
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disciplines. So, if we use Japanese philosophy as an example of the interdisciplinary 
study pertaining to Japanese studies and philosophy from our previous discussion, when 
a group of specialists in philosophy and another group of experts in Japanese studies 
look at Japanese intellectual texts. Or they do not have to be Japanese studies special-
ists, but they could be historians. Suppose philosophers and historians are looking at 
one historical text from Japan. The philosophers can talk about it insofar as they could 
contribute something to the discussion carried out by the historians while the historians 
can talk about texts to the extent that they can make themselves understood by philos-
ophers. That suffers from a negative compromise where our research would suffer from 
mediocrity. It becomes a kind of conversation which everybody can understand, but 
it is not very meaningful for each discipline. The mutually exclusive complementarity 
guarantees that each specialist should do her or his investigation to the fullest: hence, 
the philosophers should look at the historical text as a philosophical text through and 
through, and the historians should look at the text only as the historical text. In this 
case, some of the discourse provided by the philosophers would certainly become in-
comprehensible to the historians and vice versa. But that is okay, according to Tanabe. 
The metanoetic interdisciplinarity has to provide a place in which each discipline can do 
its job to the maximum degree. This decentralized network of different studies guaran-
tees that each discipline focuses on what is significant for that discipline, and through 
that, it recognizes the limits of each investigation; and through this recognition of limits 
(or what the Kyoto school philosophers might call «self-awareness»), we will be able 
to intermediate one discipline with another. This is a metanoetic interdisciplinarity or 
metanoetic transversal theory of knowledge, which has a methodological implication in 
our conception of the interdisciplinarity of Eurasia.
Concluding Questions
So, if we apply this metanoetic transversal theory of knowledge to our study of Eur-
asia, that is to say we should actually conduct a joint research in the area of Eurasia by 
respecting each discipline to exercise its own autonomy and full examination, I do not 
think that it would eliminate all possible questions. I think we will be confronted with 
a number of different problems; and that can lead to different ways in which we would 
have to conduct the study of Eurasia. So, in this concluding section, I would like to talk 
about some questions which are left unanswered at the end of this lecture.
First, I want to talk about the question of how we can account for the whole without 
the other? That’s the first question. We are going to study Europe and Asia in the context 
of Eurasian studies, but what about other disciplines or other geopolitical regions like 
Africa. Don’t you think that the African perception of Europe and Asia will affect the 
ways in which we present ourselves in our study of Europe and Asia? Or are the ways in 
which we understand ourselves completely segregated from the perspective of Africa. It 
seems natural to think that the immigration issues in the European context alone would 
require a transversal knowledge which goes beyond Eurasia. So, the question is this: 
Is it really possible for us to study Eurasia without taking into account other regions 
of the world? This is certainly not only about Africa, but we also have to think about 
Polynesia. For instance, Polynesian studies is remarkably important for the study of 
Japanese philosophy. Recently, I am investigating some concepts in Japanese mythology. 
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The conventional framework for understanding Japanese mythology is that everything 
came from the west to the east and then stayed in Japan. But there are many elements 
in Japanese Shinto traditions which have implications of the mutual influences between 
Polynesian and Japanese mythological components (regardless of the fact that we have to 
rely on massive conjectures and future archeological findings for justifying this insight). 
Just as an accurate description of Japanese mythology in the context of Japanese 
studies may require it to acknowledge some Polynesian influences, we have to incorpo-
rate a certain perspective from the outside if we want to talk about a certain area of Asia. 
To study anything in the context of the academia, we have to always take into account 
what lies beyond its own framework. If we want to have a comprehensive study of Eur-
asia we need to have a comprehensive study of the world. Thus, my question is where 
we stop our study of Eurasia from expanding this notion of Eurasia to something like 
the study of the world. 
The second question is this: how do we avoid the rampant tendency towards spe-
cialization in today’s academia? I am not showing you a beautiful picture of a dog with 
fake glasses looking at himself on the magazine in this slide. The point of this picture is 
something like this: the problem lies in the glasses that we put on as academic research-
ers. Well, there is a famous saying that you missed the forest by paying attention to a 
single tree, but we have this tendency to pay attention to the single branch of a tree to 
become a specialist in academia. I am a specialist of the philosophy of religion. I am a 
specialist of the philosophy of religion in relation to the works of Mahayana Buddhism. 
In relation to Mayahana Buddhism, I pay attention to Japanese Buddhism, this Japanese 
Buddhism or that, and from this historical period to that, and so forth. It seems that all 
of us are driven to pay attention to the details of a single leaf and we might not be able 
to tell whose specialization belongs to which tree, let alone capturing the whole forest. 
This is to say that we already have this tendency to account for the autonomy of each 
discipline, to grant each discipline to engage in its own discourse in its own right, and 
then to let it actually examine its subject to the maximum degree. This is our tendency 
to specialize to the point where nobody really understands what we are talking about. 
So, how do we avoid this problematic tendency towards specialization while accommo-
dating metanoetic interdisciplinarity?
The final question is this: how can we proceed with this transversal study of Euroasia 
while accounting for the long line of Eurocentrism? Now, in European academia, it 
quite obvious that the number of institutions, which study what belongs to the Euro-
pean intellectual tradition, is much more than the number of institutions which inves-
tigate what belongs to the Asian intellectual traditions. I mean the sheer quantitative 
inequality between Europe and Asia is undeniable. I am assuming that the University 
of Salamanca’s East Asian Department is probably interested in expanding the research 
beyond European studies and entering into Asian studies: hence, we are organizing 
the workshop and launching research programs through an interdisciplinary study of 
Europe and Asia. But the tendency for eurocentrism within the context of European 
academia is quite problem across the board. I mean, if you want to talk about Eurocen-
trism, please visit us at a philosophy department and ask us if we teach anything that 
is non-Western. It is more likely that the department of philosophy houses one course 
on Asian philosophy which supposedly includes all the traditions of Asia in one course. 
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Or, maybe, your Philosophy Department does not even have a course that incorporates 
any non-Anglo-European intellectual traditions. Whatever the state of philosophy at 
your home university might be, we do have this problem of centralizing our investi-
gation concerning the interrelation between Europe and Asia from the side of Europe, 
thus calling for our critical mindfulness. How do we account for this openness between 
two different disciplines in the current state of our academia? This is the essence of my 
second question.
Also, our eurocentrism or any kind of «centrism» has a tendency to suppress the 
voice of the individual or the voice of any minority. We must make sure, in this regard, 
that we do not end up erasing these voices of the individual or the voices of the minority 
while reflecting on what is taking place both in Europe and Asia. That is precisely the 
way Tanabe proposed to conduct an interdisciplinary study in general and in my presen-
tation, the study of Eurasia in particular. We have to make sure that this intermediation 
between European and Asian studies or the concept of Eurasia will not end up sacrific-
ing the oft-neglected singular or the oppressed others. Otherwise, we would be going 
back to the same problem of the one-sided transformation, or closed intermediation 
between multiple disciplines, which only constitute multiple monologues under the 
disguise of harmony or interdisciplinarity.
So, the three questions, which we would still have to ask even when applying the 
Tanabean notion of interdisciplinarity to our study of Eurasia are: one, how we account 
for the whole without the other? Two, how do we avoid the rampant tendency towards 
specialization? And three, how can we proceed while accounting for the long line of 
eurocentrism. On that note, I would like to finish my lecture. Thank you so much for 
your attention, and I am looking forward to receiving your comments and exchanging 
our ideas for our future joint study of Eurasia. 
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Tanto el maHābHārata (MBh) como el Rāmāyaṇa (Rām)2 son las más famosas y extensas muestras del género épico en la literatura sánscrita; los dos textos son en extremo complejos, redactados a lo largo de un periodo más o menos largo de 
reescritura y acumulación de materiales diversos. En la tradición india, aunque ambos se 
consideran itihāsa, esto es, textos narrativos, pertenecen a dos géneros distintos: el MBh 
es un itihāsa o itihāsa-purāṇa en sentido estricto, una narración de hechos pretéritos 
(míticos e históricos); al Rām se lo considera en cambio el ādikāvya, el «primer poema» 
(kāvya) de tipo artístico. En el MBh, el poeta «habla»; en el Rām, «canta» (Brockington: 
1998, p. 1). En cualquier caso, ambas obras proceden del género épico: su origen último 
son hipotéticas baladas (gāthā) compuestas por los sūta (heraldos) que trataban de las 
luchas dinásticas de los Kuru-Pañcāla en el caso del MBh, y a las hazañas de los héroes 
fundadores de la dinastía reinante en Ayodhyā por lo que respecta al Rām; pero en am-
bos casos han sufrido ampliaciones sucesivas en un largo proceso de organización textual 
y argumental, y también de homogeneización ideológica. 
En la crítica reciente del MBh, autores como Madeleine Biardeau (Biardeau: 2002, 
vol I) y Johannes Bronkhorst3 subrayan la presión competitiva que supuso para los brah-
manes hablantes de sánscrito el auge del budismo desde al menos el s. iii a.C., y hasta los 
primeros siglos de nuestra era. Esto llevó a los brahmanes a formalizar todo un corpus de 
ciencias fuertemente ideologizado, en el que se diseñaba de modo teórico una sociedad 
y una religión en las que los brahmanes se situaban a sí mismos en la cúspide de la jerar-
quía y de la santidad, autoconscientes de ser el eje imprescindible del saber académico; 
esas ciencias se resumen en sūtras y śāstras en sánscrito, lengua que así no solo mantiene 
su status como lengua sagrada sino que gana además una nueva posición como lengua 
necesaria para la transmisión de todo conocimiento (y no solo al «conocimiento», Veda, 
de los textos vinculados al sacrificio solemne y a la religión). 
1 El presente trabajo se ha realizado en el marco del Proyecto de I+D PGC2018-095757-B-I00: 
Magia, Épica e Historiografía Hispánicas: Relaciones Literarias y Nomológicas II, del Programa Estatal de 
Generación de Conocimiento (MCIU/AEI/FEDER, UE). 
2 Abreviaturas empleadas en este trabajo: AŚ = Arthaśāstra, MBh = Mahābhārata, MDhŚ = Māna-
va-Dharmaśāstra, Rām = Rāmāyaṇa, EC = edición crítica, vg. = vulgata.
3 Bronkhorst: 2016, resumiendo muchas de sus ideas anteriores.
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La forma final que presentan las dos epopeyas refleja la labor de transmisión que 
ejercieron las escuelas brahmánicas. La forma concreta en que se llevó a cabo este pro-
ceso es el verdadero Kurukṣetra, el campo de batalla donde hoy se debate en torno a la 
constitución de ambas obras, y apenas podemos aquí esbozar los frentes principales4; 
sea como fuere, en el caso del MBh, tras un proceso más o menos largo de inclusión de 
abundante material teórico y didáctico5, el texto vino a ser un compendio del dharma, 
la ley social, ética y religiosa que es al mismo tiempo norma y el mérito religioso que se 
deriva de cumplirla6, enraizada en la tradición védica hasta en los más íntimos detalles 
de su estructura. Por ello el MBh recibe el apelativo de «quinto Veda». El Rām en cambio 
contrasta por la parquedad de su material didáctico, y por la escasez de sus alusiones a la 
ideología védica (Brockington: 1998, p. 14).
Un nuevo sistema ético, edificado sobre las raíces ritualistas y ascéticas del brahma-
nismo postvédico, emergió del debate con nuevas ideologías —sobre todo, las religiones 
śramaṇicas o ascéticas: el budismo y el jainismo—; en él, el comportamiento ético del 
individuo está condicionado por diversos factores: su varṇa, es decir, su nivel de pureza 
socio-religioso (brāhmaṇa, kṣatriya, vaiśya y śūdra), y su āśrama o estadio en la vida (es-
tudiante, padre de familia, eremita o renunciante); todos los individuos han de atender 
a los puruṣārtha, los fines propios de la vida del individuo: el trivarga configurado por 
dharma, artha y kāma. Pues para todo ser humano los deberes del dharma incluyen la 
obtención de artha (riqueza, éxito, sustento) y la satisfacción del kāma (deseo sexual, 
específicamente orientado a la procreación pero sin excluir el placer; al trivarga se añade 
un cuarto y más excelso fin, el mokṣa, liberarse del ciclo de las reencarnaciones. Para 
4 La crítica reciente del MBh tiende a valorar el carácter coherente y bien articulado del textus receptus, 
a pesar de la enorme extensión de las digresiones, y a dejar de lado del problema histórico de la constitución 
del texto, el núcleo bárdico original, etc.; en palabras de Brodbeck, el acercamiento sintético frente al ana-
lítico (Brodbeck: 2013). El adalid del acercamiento sintético es Alf Hiltebeitel, que propuso en su día una 
tesis innovadora: el periodo de redacción del MBh habría sido mucho más breve de lo que comúnmente se 
acepta, apenas un par de generaciones entre mediados del s. ii y finales del s. i a. C., gracias a un equipo que 
habría diseñado su estructura de modo deliberado (Hiltebeitel: 2001, pp. 18-20). De modo similar pero 
con matices, para Fitzgerald (Fitzgerald: 2004, p. xvi2) el MBh es el «precipitado» escrito de una tradición 
predominantemente oral de poesía épica y didáctica, que se habría producido por la ascensión al poder de 
los Nanda y los Maurya (ss. iv-iii a. C.), y en concreto, como respuesta brahmánica a la «campaña del dhar-
ma» auspiciada por el emperador Aśoka (s. iii a.C.); ese primer texto escrito se habría redactado mezclando 
deliberadamente épica y didáctica en la época de los Śuṅgas y los Kāṇvas, es decir, en las mismas fechas 
que propone Hiltebeitel, pero se habría expandido de modo sistemático en una o dos ocasiones, hasta dar 
lugar en época Gupta (ss. iv-v d. C.) a un texto sánscrito escrito similar al arquetipo de todas las variantes 
textuales; la edición crítica de Pune (en adelante, EC frente a vg, la llamada vulgata de Nīlakaṇṭha) sería 
una aproximación razonable a ese arquetipo. Hay cierto acuerdo con respecto a la fecha de ese Urtext escrito 
(por ejemplo: Witzel: 2005, pp. 53-54: «a post-Alexandrian, pre-Kṣatrapa, and pre-Kuṣāṇa focus of the com-
pilation of the bulk of the epic, perhaps... c. 100 BCE.»; Hiltebeitel: 2013, p. 30: «there has emerged something 
of a consensus that the epic ‘as we have it’ is post-Aśokan»). Sobre los problemas metodológicos que plantea la 
existencia de hipotéticos arquetipos diferentes en diversas épocas y regiones, Bronkhorst: 2016, pp. 88-97. 
5 Abundando en lo dicho en la nota anterior, para Bowles nunca habría existido un texto puramente 
«épico», un ciclo de los Bhāratas de origen exclusivamente bárdico (Brockington: 1998, p. 20), al que se 
añadió material brahmánico («pseudoépico», como lo definía Hopkins 1901: 381 y passim); por el contra-
rio, para Bowles el MBh «has always included and, therefore, been designed with, both narrative and didactic 
material» (Bowles: 2007, pp. 34–35). 
6 Sobre traducción de dharma y la evolución del concepto en el periodo de redacción del MBh, Fitz-
gerald: 2004, pp. 105-114, 641-643.
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todos los fines humanos hay tratados autoritativos redactados en sánscrito, cuya for-
ma última se remonta a los primeros siglos de nuestra era: multitud de dharmasūtras y 
dharmaśāstras, para el dharma; el Kāmasūtra para el kāma (que cita otros tratados pre-
existentes). Con respecto al artha, la cosa es algo más compleja. Se consideran nītiśāstra 
todos aquellos textos que sirven para exponer la nīti, la «conducta» (literalmente: como 
en castellano, deriva de nī «conducir») adecuada a cada individuo, y van desde centones 
de versos sapienciales hasta colecciones de cuentos y fábulas de animales con intención 
didáctica (el Pañcatantra es el mejor ejemplo), que vienen a exponer en términos ge-
nerales la conducta adecuada que se espera de un individuo dado (según su varṇa y su 
āśrama); en no pocas ocasiones se da un matiz humorístico, procedente de la literatura 
y el refranero populares. 
Por lo general, las colecciones de subhāṣita (estrofas sapienciales) etiquetadas bajo el 
epígrafe de nīti se ajustan al varṇāśramadharma, a la ley de los varṇas y los āśramas, y es-
tán encaminados a mostrar la conducta de cada cual (svadharma) para lograr el cumpli-
miento del dharma. Frente a esta sabiduría provechosa para el común de los mortales, la 
ciencia política (daṇḍanīti lit.: «la conducta del castigo», es decir, el «ejercicio del poder») 
se erige como una ciencia laica, que se adapta mal a la ética del dharma. La daṇḍanīti es 
el estudio clasificatorio y científico de la conducta adecuada para obtener el éxito (artha) 
específicamente político mediante la aplicación del daṇḍa («bastón», símbolo del poder 
coercitivo), prerrogativa de la realeza. Se desarrolló en la India en los convulsos siglos 
que siguieron a la caída del imperio Maurya, cristalizando en el célebre Arthaśāstra (en 
adelante, AŚ). Es un tratado cuyo texto ha pasado al menos por dos recensiones, ambas 
de difícil datación7, sobre la teoría y práctica del buen gobierno y presenta un perma-
nente debate con las opiniones de sus predecesores. El manual abarca multitud de temas: 
qué estudios ha de tener un rey, cómo y cuántos han de ser sus ministros, el control del 
orden y de la opinión públicos, cobro de impuestos, espionaje, guerra, política inter-
nacional, etc. Tanto el AŚ como la Cāṇakya-Nīti, una colección de versos sobre la nīti 
práctica (solo algunos de ellos se dedican al rājadharma) se hayan atribuido a Cāṇakya 
Kauṭilya, supuesto ministro de Candragupta I Maurya (s. iii a.C.); en buena medida, 
esa atribución parece un técnica de apropiación brahmánica de la figura del primer gran 
emperador de la India (Bronkhorst: 2016, pp. 410-411), cuyas simpatías religiosas se 
inclinaban más bien al budismo y, sobre todo, al jainismo.
Como es de esperar dados su tamaño y su temática, el MBh, una inmensa tragedia 
bélica tejida en torno a un inextricable nudo político sobre el derecho al trono de los 
Kuru, incluye gran cantidad de material donde se exponen los principios del rājadhar-
ma, la conducta del rey dentro del marco del dharma, y en parte también, elementos de 
la daṇḍanīti. Estos temas se desarrollan por extenso en el Śāntiparvan, el libro XII del 
MBh, que junto con el Anuśāsanaparvan (MBh XIII) constituyen una verdadera enciclo-
pedia del hinduismo. Son las enseñanzas que Bhīṣma, el tío-abuelo de los protagonistas 
de ambos bandos, transmite en su lecho de muerte al futuro rey universal Yudhiṣṭhira, 
que emerge como vencedor tras la gigantesca batalla. Yudhiṣṭhira está abrumado por la 
matanza de sus propios parientes y por el juego sucio que se ha visto obligado a emplear 
en el campo de batalla, y decide renunciar al trono y hacerse asceta. El Śāntiparvan es 
7 El arco temporal iría del s. ii a.C. al iii d.C., vid. Trautmann: 1971, pp. 174-185, Olivelle: 2013: 
6-8.
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el «libro del apaciguamiento» de la conciencia del rey, que ha de someterse al dharma 
propio de un kṣatriya. El Śāntiparvan comienza con la exposición del rājadharma (MBh 
EC 12.1-128), el comportamiento ético del monarca justo, y sigue con el āpaddharma 
(MBh EC 12.129-167), el comportamiento en caso de peligro, que implica excepciones 
en la aplicación del dharma; en ambas partes se haya disperso material de daṇḍanīti, 
stricto sensu, orientada al éxito por todos los medios, que contrasta con el tema ético de 
como ejercer la autoridad sometiéndose al dharma. El Śāntiparvan se cierra con las co-
piosas enseñanzas del mokṣadharma (MBh EC 12.168-353), el camino de la liberación 
espiritual. La primera parte del Anuśāsanaparvan, el dānadharmaparvan, el «libro de la 
ley de la generosidad» no solo habla de la generosidad como mérito religioso: es una 
miscelánea de los más diversos temas, desde daṇḍanīti a kāmaśāstra. 
La complejidad de esos textos excede con mucho los límites de este trabajo. Aquí nos 
centraremos en un breve episodio del Sabhāparvan (MBh II), denominado kaccid-adhyā-
ya «la recitación del kaccit», kaccit-paśna «el cuestionario del kaccit» o Nāradapraśna «el 
cuestionario de Nārada», porque está integrado por unas cien preguntas retóricas sobre 
el buen gobierno que este sabio dirige al joven rey Yudhiṣṭhira. Todas comienzan por 
las partículas interrogativas kaccit «¿acaso…?», que presuponen una respuesta afirmati-
va. Yudhiṣṭhira acaba de convertirse en rey y el asura Maya le ha construido su sabhā o 
palacio de asambleas en Indraprastha; obviamente, se trata de un examen acerca de sus 
condiciones como rey. Nārada es el sabio por excelencia; un ṛṣi, el vate o santo de la más 
excelsa tradición védica, que ya en la prosa védica antigua aparece con el papel de con-
sejero real. El kaccid-adhyāya de Nārada es una intromisión tardía en el texto8, y destaca 
por su carácter muy técnico, que manifiesta su dependencia del AŚ y de la sección del 
rājadharma del MDhŚ.
Por otro lado, en el Ayodhyākāṇḍa del Rāmāyaṇa (EC 2.94.7-59, vg. 2.100,12 y ss.) 
se encuentra en el kaccit-sarga, un texto paralelo, una lista de preguntas prácticamente 
igual, si bien más breve9. Pollock, en la notas a su traducción del texto, señala que no es 
posible decidir cuál de las dos versiones del kaccid-adhyāya es más antigua, porque este 
tipo de textos eran un rasgo propio de la materia didáctica sobre el rājadharma; es más, 
para Pollock, plantearse la cuestión de un préstamo de una a otra epopeya sería engaño-
so (Pollock 1986: 4957ff.). En el Rām, es el propio Rāma el que alecciona a su hermano 
Bharata sobre cómo ejercer el poder real. Desde el punto de vista estructural, el pasaje 
presenta un mejor engarce emotivo que en el MBh: por deseo de su padre, engañado 
por la madre de Bharata, Rāma ha de abandonar el reino y dejar el trono a su herma-
nastro; con este discurso sobre las obligaciones del rey, Rāma deja a su hermano en el 
trono mientras se abrazan llorando. El conocimiento enciclopédico sobre las técnicas de 
buena gobernanza que demuestra Rāma no solo hace su renuncia al trono más amarga 
y dolorosa, sino que bloquea toda posible réplica: ¿quién podría refutar la decisión de 
alguien que conoce así los mecanismos de gobierno? (Pollock ibidem) En rigor, las series 
de preguntas encabezadas por kaccit, que implican una respuesta positiva, son un recurso 
8 Brockington: 1998, pp. 173, 183, 186. El carácter tardío del texto se denota también por la men-
ción de sūtras sobre las más diversas disciplinas: MBh EC 2.5.109-110: (…) hastisūtrāśvasūtrāṇi rathasūtrāṇi 
«tratados sobre el uso de elefantes y caballos, y tratados sobre carros», (…) dhanurvedasya sūtraṁ ca yantrasū-
traṁ, tratados de arquería y defensa de ciudades».
9 Sobre la comparación entre ambos textos, vid. Hopkins 1898, Kane: 1966, pp. 51-53, y la exhaus-
tiva comparación de todas las variantes y cambios de orden de las estrofas Piano: 2001.
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literario que aparece en otros pasajes breves de carácter didáctico, en la épica y en otros 
textos (Piano: 2007).
En el MBh, es el ṛṣi Nārada el que plantea las preguntas cuando Yudhiṣṭhira acaba 
de ascender al trono y se plantea la futura celebración de un rājasūya, la consagración 
real que lo situará a la cabeza jerárquica de los varones de su casa. Ese rājasūya, de hecho, 
desencadenará la gran guerra que ocupa la mayor parte del MBh. Pero la situación del 
kaccit-praśna del MBh, aunque menos efectivo desde el punto de vista literario, tampoco 
es casual: al igual que en el Śāntiparvan, Nārada saluda al rey justo antes de que comien-
ce una exposición del rājadharma, las normas de conducta de un rey justo (Fitzgerald: 
2004, p. 678 nota a 1.10). Nos encontramos, pues, ante un recurso estructural notable 
en el MBh: ciertos episodios importantes son narrados de otro modo, con un tono dis-
tinto, en otra parte del texto, como un eco o anuncio del gran acontecimiento; a veces se 
trata de una «narración espejo» 10, un relato que refleja la propia situación de los oyentes, 
como en el Nalopakhyāna narrado en el Vanaparvan (MBh III). Pero, del mismo modo 
que la estancia en la selva del final del Ādiparvan (MBh I) prefigura el exilio de doce años 
del Vanaparvan, y la batalla final del Virāṭaparvan (MBh IV) es un anuncio paródico, 
carnavalesco (Van Buitenen: 1978: 3-5; Dumézil: 1968, p. 93), de la gran batalla del 
Kurukṣetra, aquí nos encontramos una exposición del rājadharma abreviada que viene 
a reflejar la gran instrucción sobre la realeza que recibe Yudhiṣṭhira en el Rājadharma-
parvan y el Āpaddharmaparvan del libro XII (vid. supra). En ambos casos, el repaso 
sobre la teoría del buen gobierno se produce justo antes de que Yudhiṣṭhira vaya a ser 
confirmado en el trono: el kaccit-praśna precede al rājasūya, el Śāntiparvan precede a la 
confirmación en el trono del renuente Yudhiṣṭhira tras la batalla.
El kaccit-praśna, al comienzo, plantea cuestiones referentes al rājadharma, como el 
equilibrio que el rey debe mantener entre dharma ‘ley’, artha ‘provecho’, kāma ‘placer’:
kaccid arthena vā dharmaṁ dharmeṇārtham athāpi vā |
ubhau vā prītisāreṇa na kāmena prabādhase || 2.5.9 || [2.5.19]11
¿Quebrantas acaso la ley por provecho, o el provecho por la ley, o ambos por placer, 
cuya esencia es la alegría? 
kaccid arthaṁ ca dharmaṁ ca kāmaṁ ca jayatāṁ vara |
vibhajya kāle kālajña sadā varada sevase || 2.5.10 || [2.5.20]
¿Atiendes acaso siempre al provecho, la ley y el placer, tú, el mejor de los vencedores, 
y los repartes según las horas del día, tú que bien las conoces, dadivoso señor?12
10 Los «récit-miroir» de Biardeau: 2002, vol. I, pp. 412-413.
11 Texto citado según la EC; entre corchetes, la numeración de la vg. 
12 Cfr. MBh 3.34.38-41: «38. Así, tras contemplar por separado ley y provecho, y deseo también, no 
ha de ser el hombre extremado en la ley, ni muy extremado en el provecho, ni muy extremado en el placer: 
atienda a todos por igual. 39. Practique la ley lo primero, la riqueza en el medio, por último el placer du-
rante el día uno tras otro, esa es la norma según los tratados. 40. Practique la ley lo primero, la riqueza en el 
medio, por último el deseo durante las edades de su vida, uno tras otro, esa es la norma según los tratados. 
41. Y tras distribuir cual cumple ley, provecho y deseo en el tiempo ¡oh tú, el mejor de los elocuentes! a todos 
atenderá el hombre instruido sabedor del tiempo». El detalle de la distribución de las horas de sueño, y de 
las tareas que el rey ha de hacer justo antes de acostarse y nada más levantarse lo trata el kaccit-praśna más 
adelante, en 2.5.18 y 74-76. 
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Pero en su mayor parte, el texto proporciona diversidad de consejos técnicos; por 
ejemplo, acerca de la honestidad y adecuación de ministros y colaboradores: 
kaccid ātmasamā buddhyā śucayo jīvitakṣamāḥ | [2.5.26]
kulīnāś cānuraktāś ca kṛtās te vīra mantriṇaḥ || 2.5.16 ||
¿Son acaso iguales a ti mismo —puros de entendimiento, pacientes con la vida13,
de buena familia y leales— los hombres que has hecho consejeros?
vijayo mantramūlo hi rājñāṁ bhavati bhārata | [2.5.27] 
susaṁvṛto mantradhanair amātyaiḥ śāstrakovidaiḥ || 2.5.17 ||
Pues la victoria de los reyes tiene la raíz en su consejo, Bhārata,
bien producida por ministros ricos en consejo y expertos en las ciencias. 
kaccin mukhyā mahatsv eva madhyameṣu ca madhyamāḥ |
jaghanyāś ca jaghanyeṣu bhṛtyāḥ karmasu yojitāḥ || 2.5.32 || [2.5.43]
¿Acaso se coloca a los funcionarios excelentes en los asuntos importantes, en los media-
nos a los mediocres y los inferiores en los asuntos inferiores? 
amātyān upadhātītān pitṛpaitāmahāñ śucīn |
śreṣṭhāñ śreṣṭheṣu kaccit tvaṁ niyojayasi karmasu || 2.5.33 || [2.5.44]
A los ministros que están por encima del fraude, herederos de padres y abuelos, puros:
¿acaso has ocupado a los mejores en las mejores tareas?
O sobre el ejército y sus oficiales —que ha de estar bien pagado y contento con el 
botín—, así como la gestión de las fortificaciones, el uso de espías y la política exterior, 
en términos muy próximos a la teoría de los maṇḍalas del AŚ:
kaccid vyasaninaṁ śatruṁ niśamya bharatarṣabha |
abhiyāsi javenaiva samīkṣya trividhaṁ balam || 2.5.47 || [2.5.57]
¿Acaso, al ver al enemigo en problemas, toro entre los hombres, 
lo atacas con rapidez, tras inspeccionar tu triple ejército14,
pārṣṇimūlaṁ ca vijñāya vyavasāyaṁ parājayam |
balasya ca mahārāja dattvā vetanam agrataḥ || 2.5.48 || [2.5.58]
y advertir que está en tu retaguardia la raíz del esfuerzo y la victoria,
habiendo pagado de antemano, gran rey, la soldada de tus tropas?
kaccic ca balamukhyebhyaḥ pararāṣṭre paraṁtapa |
upacchannāni ratnāni prayacchasi yathārhataḥ || 2.5.49 || [2.5.59]
¿Y acaso les das a los oficiales de tu ejército, ¡tú que al enemigo abrasas!,
los tesoros ocultos en el reino enemigo según merecen? 
kaccil lavaṁ ca muṣṭiṁ ca pararāṣṭre paraṁtapa |
avihāya mahārāja vihaṁsi samare ripūn || 2.5.54 || [2.5.64]
¿Acaso masacras enemigos en batalla, ¡tú que al enemigo abrasas!,
sin interrumpir siega ni cosecha, gran rey, en el reino enemigo?
kaccit svapararāṣṭreṣu bahavo ’dhikr̥tās tava |
arthān samanutiṣṭhanti rakṣanti ca parasparam || 2.5.55 || [2.5.65]
¿Acaso en tu reino y en los reinos rivales hay muchos agentes tuyos,
13 Jīvitakṣamāḥ que pueden soportar la vida; van Buitenen, 1975 ad loc.«in good health». 
14 Caballería, infantería y elefantes. 
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se ocupan de sus cometidos y se protegen los unos a los otros?
kaccit te durbalaḥ śatrur balenopanipīḍitaḥ |
mantreṇa balavān kaś cid ubhābhyāṁ vā yudhiṣṭhira || 2.5.84 ||[2.5.94]
¿Acaso a un enemigo débil lo afliges con tu ejército,
a uno fuerte con la diplomacia, o mediante ambas cosas, Yudhiṣṭhira?
El kaccit-praśna usa un lenguaje técnico plenamente desarrollado, que solo se com-
prende si se tiene en cuenta la tradición de daṇḍanīti del AŚ y del MDhŚ. Así, se men-
cionan, en 2.5.11, los seis guṇa15; en 2.5.12, los ocho karman o tareas16, en 2.5.51 los 
medios de vencer al enemigo: negociación (sāma), soborno (dāna), sembrar discordia 
(bheda) y, finalmente, aplicar la fuerza (daṇḍa)17, en 2.5.53 los cuatro tipos de tropas18, 
entre otras); pero en bastantes ocasiones se plantean problemas específicos en la interpre-
tación de los mismos; por ejemplo, en el uso de prakṛti:
kaccit prakṛtayaḥ ṣaṭ te na luptā bharatarṣabha |
āḍhyās tathāvyasaninaḥ svanuraktāś ca sarvaśaḥ || 2.5.13 || [2.5.23]
¿No estarán acaso corrompidos los seis elementos, toro entre los Bharata? 
Ricos así mismo, ¿están libres de vicios y te son fieles por completo? 
Prakṛti ‘base, elemento constitutivo’, es en sánscrito un término polisémico que en 
ciencia política designa específicamente los siete constituyentes del estado: rey, minis-
tros, territorio, fortificaciones, tesoro, ejército y aliados (MDhŚ 9.295, AŚ 6.1.1; Oli-
velle: 2013, p. 10). Descontando al rey, quedan seis. Dado que la segunda mitad del 
śloka se refiere a personas, Van Buitenen (1975 ad loc.) traduce prakṛtayaḥ ṣaṭ por six 
officers, siguiendo al comentarista Devabodha: serían el funcionario encargado de las 
fortificaciones, ejecuciones, justicia, y territorio, el sacerdote y el adivino; el rey sería el 
funcionario del territorio (Van Buitenen: 1975, p. 810). Es posible sin embargo separar 
en la traducción āḍyāḥ de prakṛtayaḥ: «¿No estarán acaso corrompidos los seis elementos 
[del estado], toro entre los Bharata? Los ricos, así mismo, ¿están libres de vicios y te son 
fieles por completo?», aunque se pierda la unidad de la estrofa.
La naturaleza muy técnica del texto, en el que se enseña al rey en ciernes cómo lograr 
sus propósitos políticos por cualquier medio, no renuncia al elemento moralizante del 
rājadharma; por ejemplo, en 98-98 (MBh vg. 107-109, repetidas en parte en vg. 125, 
eliminado de la EC) se enumeran los catorce vicios a los que debe renunciar el rey, de-
fectos personales (ateísmo19, mentira, ira, negligencia, procrastinación, molicie, apego a 
la sensualidad, etc.), especialmente comportamiento que conducen a un mal gobierno: 
reflexionar a solas, consultar de negocios con los que nada saben de ellos, no emprender 
lo que se ha decidido, etc. La virtud personal tiene una función:
15 Las seis estrategias: buscar la alianza, declarar la guerra, poner en marcha sus ejércitos, quedarse 
acampado, o, si se siente más débil, buscar asilo, así como la «duplicidad»: intentar calmar la situación me-
diante la diplomacia mientras en secreto prepara el ejército; lo acabamos de ver en 2.5.84, la última estrofa 
citada. Cfr. MDhŚ 7.160; el AŚ dedica íntegro el libro 7 a los ṣaḍguṇas. 
16 Son las tareas del rey, MDhŚ 7.154, Olivelle: 2005, p. 300, nota ad loc. da hasta cuatro alternativas 
según los diversos comentaristas.
17 MDhŚ 7.198-200; nuestro texto habla de guṇas, el MDhŚ de upāyas.
18 AŚ 2.33.9 caturaṅga- bala-: caballería, infantería, cuerpo de carros, cuerpo de elefantes.
19 Nāstika, hereje que no admite las doctrinas brahmánicas: el adjetivo se aplica a budistas y jainistas, 
entre otros.
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kaccid ātmānam evāgre vijitya vijitendriyaḥ |
parāñ jigīṣase pārtha pramattān ajitendriyān || 2.5.50 || [2.5.60]
¿Acaso te vences primero a ti mismo, tú que tus sentidos vences, 
y te aprestas luego a conquistar, rey, a enemigos incautos que no dominan sus sentidos?
La referencia al autodominio y al control de los sentidos no es banal: es termino-
logía que procede del ámbito de la religiosidad ascética, la base de la concentración 
mental propia de la meditación yóguica. El guerrero que ejerce la violencia que exige 
su dharma en el adecuado estado de pureza mental se redime de sus posibles culpas: es 
la vía que propone Kṛṣṇa al atribulado Arjuna en la Bhagavad-Gītā al principio de la 
batalla, y la respuesta del brahmanismo a la ahiṃsā de emperadores nāstika como Aśoka: 
el mantenimiento de la paz social, el varṇadharma o sistema brahmánico de castas, 
requiere ejercicio de la violencia, lo que provoca el conflicto personal de Yudhiṣṭhira y 
Arjuna (Biardeau: 1981). El svadharma del guerrero está en un conflicto interno, y en 
textos como el que nos ocupa y, sobre todo, el Śāntiparvan, el carácter despiadado de la 
daṇḍanīti se ve dulcificado por los componentes éticos del rājadharma, influidos por el 
modelo del cakravartin budista (Sinha: 2007). Es el rey virtuoso, que cumple el dharma 
que le corresponde como monarca, el que obtiene el éxito político; su dicha personal 
implica la prosperidad del reino:
kaccid eṣā ca te buddhir vṛttir eṣā ca te ’nagha |
āyuṣyā ca yaśasyā ca dharmakāmārthadarśinī || 2.5.91 || [2.5.102]
¿Tienes acaso esa disposición y conducta, hombre sin tacha,
que amplía la vida y la fama y da perspicacia en la ley, el placer y el provecho?
etayā vartamānasya buddhyā rāṣṭraṁ na sīdati |
vijitya ca mahīṁ rājā so ’tyantaṁ sukham edhate || 2.5.92 || [2.5.103]
No se hunde el reino de un rey que con tal disposición se conduce,
y tras conquistar la tierra, alcanza dicha sin fin. 
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ARCH-DEMONS OF THE ZOROASTRIAN 
PANDEMONIUM1
Miguel Ángel Andrés-Toledo
Deities and heroes of Old Iranian times defeated demons, monsters and evil creatures, the myths and legends of which are preserved in the extant Avestan literature. Short accounts of these fights are sometimes narrated, but more fre-
quently only the names or epithets of their main characters are attested2.
Although the functions and characteristics of most evil entities in ancient Zoroastria-
nism are not always evident, it is clear however that the demons (Av. daēuua- [masc.], 
daēuuī- [fem.]; Phl. dēw)3, the most powerful of which were the Evil Spirit (Av. aŋra- 
mainiiu-; Phl. ahreman)4 and the Lie (Av. druj-; Phl. druz), stood at the uppermost 
level of malignity and harmfulness. Actually, not by chance the fiercest enemies of the 
Zoroastrians were called «worshippers of the demons» (Av. daēuuaiiasna-, Phl. dēwēsn) 
and «liars» (OAv. drəguuaṇt-, YAv. druuaṇt-; Phl. druwand).
The Zoroastrian concerns about demonology oscillated between the belief in an un-
defined pandemonium and a tendency to progressively raise a group of arch-demons to 
the top of the demonic hierarchy, in a conscious attempt to oppose them to the deities 
grouped under the name of Beneficent Immortals (Av. aməṣ̌a- spəṇta-). We know from 
Narten’s (1982) study that the number of Beneficent Immortals was not closed when 
Old Avestan texts were composed, and that only thereafter a fixed group of seven was 
consolidated. When and how a parallel phenomenon, mirroring this group in a negati-
ve, evil version, developed in the Zoroastrian demonology is a problem I will tackle in 
this contribution.
Old and Young Avestan literature reflects a stage in which the number of demons was 
not fixed yet. On the one hand, Old Avestan texts refer to demons as a general plurality5; 
on the other hand, Young Avestan texts like Yašt (Yt) 3.10, 3.13, and 4.2 mention ten 
thousand, that is, numberless demons. This numerical uncertainty is also manifest in the 
lists of demons included in the apotropaic formulas of the Wīdēwdād.
1 This article has been written thanks to the funding of the State Research Bureau and the European 
Social Fund under the Ramón y Cajal 2016 action (RYC-2016-19510).
2 As Gray (1929, p. 175) stated, «The functions and even the meaning of the names of many of them 
are wholly unknown or highly obscure».
3 For the main demonesses and the concept of daēuua-, see Panaino (1994; 2001).
4 See his epithets «demon of demons» (Av. daēuuanąm. daēuuō) in V 19.1, 19.43, and «the one who 
lies the most among demons» (Av. daēuuanąm. draojištō) in Yt 3.13.
5 See Yasna (Y) 29.4; 32.1, 3, 5; 34.5; 44.20; 45.11; 48.1; 49.4 (Faiss & Humbach: 2010).
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The Avestan and Pahlavi versions of the Wīdēwdād (V) or «Law to expel the de-
mons» (Av. vīdaēuua- dāta-; Phl. juddēwdād / wīdēwdād) are our oldest textual sources 
for studying the Zoroastrian demonology in ancient and late antique Iran. Moreover, 
they contain one of the largest amount of demons called by their specific names in the 
Zoroastrian literature. They are generally grouped in lists, the most extensive of which 




The first list of demons is included in the spells of the chapter 10 of the Wīdēwdād, 
which deals with the texts to be recited twice, thrice or four times in order to expel Nasu, 
the very powerful corpse’s demon, and other evil entities. This chapter is structured ac-
cording to the following scheme (Andrés-Toledo: 2016, pp. 5–8):
– V 10.1: Zaraϑuštra’s question about how to fight Nasu.
–  V 10.2: first part of Ahura Mazdā’s answer, consisting of the admonition to recite 
some Avestan texts twice, thrice or four times.
– V 10.3–4: texts to be recited twice6.
– V 10.5–6: spells against certain demons.
– V 10.7–8: texts to be recited thrice7.
– V 10.9–10: spells against certain demons.
– V 10.11–12: texts to be recited four times8.
– V 10.13–14: spells against certain demons.
– V 10.15–17: summary of the effects of the spells against the demons.
–  V 10.18: second part of Ahura Mazdā’s answer, consisting of the admonition to 
dig the nine holes of the baršnūm-gāh, the place for the highest purification.
– V 10.19–20: other texts to be recited9.
The spells of V 10.5–6, 9–10, and 13–14 contain the names of the following 13 
Avestan demons, only four of which are properly accompanied by the epithet daēuua- 
«demon»: aŋra- mainiiu- «Evil Spirit»; nasu- «Nasu»; hąm.raēϑβa- «Direct defilement»; 
paiti.raēϑβa- «Indirect defilement»; iṇdra- «Iṇdra»; sauru- «Sauru»; nåŋhaiϑiia- daēuua- 
«the demon Nåŋhaiϑiia»; tauruui- «Tauruui»; zairicī- «Zairicī»; aēšma- xruuī.drū- «Wra-
th of the bloodstained stick»; akataša- daēuua- «the demon Akataša»; varəniia- daēuua- 
«the Varəniia demon(s)»; vāta- daēuua- «the demon Vāta (= Wind)».
The second list of demons is included in the apotropaic formulas of the chapter 11 
of the Wīdēwdād, which deals with the purification of several polluted items, according 
to the following scheme attested in the Pahlavi Wīdēwdād10:
– V 11.1: Zaraϑuštra’s question about how to purify the house and other items.
–  V 11.2: Ahura Mazdā’s answer, consisting of the admonition to recite some Aves-
tan purification formulas.
6 Y 28.1; 35.2, 8; 39.4; 41.3, 5; 43.1; 47.1; 51.1; 53.1.
7 Y 27.14; 33.11; 35.5, 53.9.
8 Y 27.13, 34.15, 54.1.
9 Y 27.13, 46.7, 44.16; Srōš Bāj (SrB) 3.
10 The structure of the chapter 11 is different in the Pahlavi Wīdēwdād, the Wīdēwdād Sāde, and the 
Zand ī fragard ī Juddēwdād. See Andrés-Toledo (2011).
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– V 11.3: recitation of a protective prayer11.
–  V 11.4: recitation of Y 49.1 to purify the house; recitation of Y 36.1 to purify the 
fire.
–  V 11.5: recitation of Y 38.3 (= Y 67.6) to purify the water; recitation of Y 38.1 to 
purify the earth.
–  V 11.6: recitation of Y 35.4 to purify the cattle; recitation of Y 48.6 to purify the 
plants.
–  V 11.7: recitation of Y 54.1 to purify the righteous man and the righteous woman.
– V 11.8: recitation of a protective prayer12.
– V 11.9–10: recitation of the apotropaic formula pərəne «I fight» + evil being.
– V 11.11: recitation of a protective prayer13.
–  V 11.12–13: recitation of the apotropaic formula paršta «fought» + evil being.
– V 11.14: recitation of four times the mazdā. at̰. mōi prayer (= Y 34.15).
– V 11.15–16: recitation of the apotropaic formula pərəne + evil being.
– V 11.17: recitation of a protective prayer14.
The list of V 11.9–10, 12–13, and 15–16 is composed by 17 demons, none of which 
is especifically called daēuua- «demon»: aēšma- «Wrath»; nasu- «Nasu»; hąm.raēϑβa- «Di-
rect defilement»; paiti.raēϑβa- «Indirect defilement»; xrū- «Xrū»; xruuiγnī- «Xruuiγnī»; 
būiδin- «Būiδin»; būiδižan- «Būiδižan»; kuṇda- «Kuṇda»; kuṇdižan- «Kuṇdižan»; būši-
iąstā- yā- zairinā- «Būšiiąstā the Yellowish»; būšiiąstā- yā- darəγō.gauua- «Būšiiąstā the 
Long-handed»; mūiδin- «Mūiδin»; kapasti- «Kapasti»; pairikā- «Pairikā»; āhiti- «Macu-
lation»; aŋra- mainiiu- «Evil Spirit».
The third list, attested in V 19, also sums 17 demons, ten of which are called daēuua- 
«demon»: aŋrō. mainiiuš. pouru.mahrkō. daēuuanąm. daēuuō «Evil Spirit, full of death, 
Demon of demons»; iṇdra- daēuua- «the demon Iṇdra»; sauru- daēuua- «the demon Sau-
ru»; nåŋhaiϑiia- daēuua- «the demon Nåŋhaiϑiia»; tauruui- «Tauruui»; zairicī- «Zair-
icī»; aēšma- xruuī.drū- «Wrath of the bloodstained stick»; akataša- daēuua- «the demon 
Akataša»; ziiam- daēuuō.dāta- «Winter, created by the demons»; iϑiiejah- «Danger»; 
maršauuan- «Oblivion»; zauruuan- «Decrepitude»; būiti- daēuua- «the demon Būiti»; 
driβi- daēuua- «the demon Driβi»; daiβi- daēuua- «the demon Daiβi»; kasuuīš- daēuua- 
«the demon Kasuuīš»; paitišō. daēuuō. daēuuanąm. daēuuōtəmō «the demon Paitiša, the 
most demon of demons». If we add the demon Kuṇda, also called daēuua- in V 19.41, 
all make 18.
V 10.5–14 V 11.9 ff. V 19.43
(kuṇda-)





11 Composed by SrB 2 and Y 27.13 five times, plus Y 46.7, 44.16 and SrB 3.
12 Composed by SrB 2 and Y 27.13 eight times, plus Y 46.7, 44.16 and SrB 3.
13 Composed by SrB 2 and Y 27.13 four times, plus Y 46.7, 44.16 and SrB 3.
14 Composed by SrB 2 and Y 27.13 five times, plus Y 46.7, 44.16 and SrB 3.
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The comparison between these three lists reveals some shared compositional patterns. 
On the one hand, the three evil beings related to impurity (Av. nasu-, hąm.raēϑβa-, paiti.
raēϑβa-) are mentioned together and in the same order in both V 10 and 11. Of these 
three, only nasu- played an important role in the Zoroastrian demonology of later pe-
riods. On the other hand, aŋra- mainiiu- presides the lists of V 10 and 19, where the 
same sequence of seven demons formed by iṇdra-, sauru-, nåŋhaiϑiia-, tauruui-, zairicī-, 
aēšma- xruuī.drū-, and akataša- appears, and also closes the list of V 11.
These seven demons in the latter formulaic sequence of V 10 and 19 were particular-
ly relevant in later periods, insofar as they were included in lists of arch-demons of Clas-
sical Pahlavi texts of the 9th century and Zoroastrian New Persian literature15. Indeed, 
they are part of the ten, nine, eight, seven, or five most important demons, according to 
the lists of Dēnkard (Dk) 5.7.4, Great Bundahišn (GrBd) 34.27, Wizīdagīhā ī Zādspram 
(WZ) 35.37, GrBd 1.54 and Saddar Bondaheš (SdB) 1.5, and Nāmagīhā ī Manušcihr 
(NM) 1.10.9 respectively16:
Dk 5.7.417:
... nikōhīdag ud zadag dāštan ī dēwān dēw gannāg mēnōg u-š māzan abzārān cīyōn akō-
man ud indar ud sawr ud nanhais ud tāriz ud zāriz ud agdaš ud āz ud xešm ud abārīg 
māzan dēw
... (it is necessary) to keep blamed and smitten the demon of demons Gannāg Mēnōg 
and the powerful Māzan (demons) like Akōman, Indar, Sawr, Nanhais, Tāriz, Zāriz, 
Agdaš, Greed, Wrath and the rest of Māzan demons.
15 Regarding the list of arch-demons and the texts where they are mentioned, see Jackson (1895, p. 
655 ff.) and Christensen (1941).
16 For the contents and periodization of Dk, GrBd, NM and WZ, see Andrés-Toledo (2015, pp. 525–
527). For the contents and periodization of SdB, see Dhabhar (1932, pp. xiii–xvi) and Sheffield (2015, p. 532).
17 Pahlavi text and French translation in Amouzgar & Tafazzoli (2000, pp. 38–39).
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GrBd 34.2718:
pas ohrmazd gannāg mēnōg ud wahman akōman ud ašwahišt indar19 ud šahrewar sawr20 
ud spandarmad tarōmad [ī ast nanhais] ud hordād ud amurdād tawriz ud zāriz21 ud rāst-
gōwišnīh ān ī drō-gōwišnīh ud srōš ahlaw xēšm ī xruīdruš22 gīrēnd
Then Ohrmazd will catch Gannāg Mēnōg, Wahman Akōman, Ašwahišt Indar, Šahrewar 
Sawr, Spandarmad Tarōmad [who is Nanhais], Hordād and Amurdād Tawriz and 
Zāriz, the True speech the False speech, and the righteous Srōš Wrath of the bloodstai-
ned stick.
WZ 35.3723:
ud rōšnān jud jud hamēstār ī xwēš zanēd cīyōn wahman akōman <ud> ardwahišt indar 
ud šahrewar sawr <ud> spandarmad nānghait ud hordād <ud> amurdād tawriz ud zariz 
<ud> gōšurwan druz ī gurg-tōhmag mēnōg ī zōr abzōr ī az zarmānīh
And each of the luminaries will smite his own adversary: Wahman Akōman, Ardwahišt 
Indar, Šahrewar Sawr, Spandarmad Nānghait, Hordād and Amurdād Tawriz and Zariz, 
the Soul of the Cow the Lie of the race of the wolves, the Spirit of the Strength the Lack 
of strength due to decrepitude.
GrBd 1.5424:
gannāg mēnōg pad ān petyāragōmandīh az kamālīgān25 dēwān nazdist akōman frāz 
kirrēnīd pas indar pas sawr26 pas nanhais pas tarōmad pas tawriz ud zariz pas abārīgān 
dēwān haftom xwad gannāg mēnōg
Gannāg Mēnōg, as countercreation, created Akōman as the first of the chief demons; 
then Indar; then Sawr; then Nanhais; then Tarōmad; then Tawriz and Zariz; then the 
rest of demons. The seventh (was) Gannāg Mēnōg itself.
SdB 1.527:
And when the accursed Ahreman heard these words, a great distress befell him and 
he created seven demons in the material world: Akoman, Andar, Sāwal, Nānikhait, 
Tārix, Zāirix and Hišm. And everyone is opponent and adversary of the Beneficent 
Immortals.
18 Pahlavi text in Pakzad (2005, p. 386). It is numbered as GrBd 34.26 by Anklesaria (1956, pp. 
290–291). See also the Pahlavi text and its English translation in Agostini (2017, pp. 122, 128).
19 Pakzad (2005, p. 386) transcribed Andar.
20 Pakzad (2005, p. 386) transcribed Sawul.
21 Pakzad (2005, p. 386) read Zariz, but I prefer Zā(y)riz, according to the variants <zʾylyc> (ms. 
TD2), <zʾlyc> (mss. DH, K20, K20b).
22 Pakzad (2005, p. 386) transcribed xurdruš.
23 Pahlavi text and French translation in Gignoux & Tafazzoli (1993, pp. 134–135).
24 Pahlavi text in Pakzad (2005, pp. 23–24). It is numbered as GrBd 1.55 by Anklesaria (1956, pp. 
18–19).
25 According to the mss. TD2, DH <kmʾlykʾn'>. Pakzad (2005, p. 23) edited kamāmlīgān.
26 Pakzad (2005, p. 24) transcribed Sawul, but accepted the possible readings Sawar / Sāwal.
27 New Persian text and English translation in Dhabhar (1909, p. 70) and (1932, p. 505) respectively.
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NM 1.10.928:
ō29 cand ka sahišn pas ō mēnōg dastwarān ōwōn ayābīhist cīyōn cē spitāmān zarduxšt guft 
ēstēd kū fradom jār ka-š spitāmān amahraspand dīd hēnd ēg-aš mēnēd kū hēnd indar ud 
sarw30ud nanhais31 ud tawriz32 <ud> zāriz kē hēnd mazantom
To many, when an opinion regarding the spiritual (world) is obtained afterwards by the 
priestly authorities, (it is) as has been said regarding Spitāmān Zarduxšt: «the first time 
when Spitāmān saw the Beneficent Immortals, then he thought that they were Indar, 
Sarw, Nanhais, Tawriz (and) Zāriz, who (are) the most gigantic».
We can more clearly see the correspondences between the lists of demons in these 
texts in the following table:









akōman akōman akōman akōman akoman
iṇdra- indar indar indar indar andar indar
sauru- sawr sawr sawr sawr sāwal sawr
nåŋhaiϑiia- nanhais nanhais nānghait nanhais nānikhait nanhais
tarōmad tarōmad
tauruui- tāriz tawriz tawriz tawriz tārix tawriz
zairicī- zāriz zāriz zariz zariz zāirix zāriz







abzōr ī az 
zarmanīh
Figure 2
A comparison between all these lists reveals some shared patterns and some varia-
tions to them. On the one hand, the Evil Spirit, the most powerful demon, presides 
almost all lists. Akōman (Av. aka- manah- «Evil Thought»), absent from the sequence of 
the Wīdēwdād, follows in almost all cases. The sequence of Indar, Sawr, Nanhais, Tawriz 
and Zāriz (Av. iṇdra-, sauru-, nåŋhaiϑiia-, tauruui-, zairicī- in V 10 and 19) remains in 
the Pahlavi and New Persian lists, but it is broken in the two examples of the GrBd by 
Tarōmad (Av. tarō.maiti- «Contrary Thinking»), embedded between Nanhais and Taw-
riz33. The Avestan demon aēšma- xruuī.drū- appears in some lists, but akataša- is gen-
28 Pahlavi text in Dhabhar (1912, p. 47) and English translation in West (1882, p. 319).
29 Dhabhar (1912, p. 47) edited <KN>.
30 Dhabhar (1912, p. 47) edited <sʾlw’>.
31 Dhabhar (1912, p. 47) edited <nʾkyhʾs>.
32 Dhabhar (1912, p. 47) edited <tʾwylyc’>.
33 The fact that seven demons are supposed to belong to the list of GrBd 1.54, but actually eight are 
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erally excluded with the only exception of the passage of Dk 5. In spite of these shared 
patterns, there is nevertheless a general disagreement concerning the exact number of 
demons opposing the Zoroastrian deities that some scholars tried to explain. 
Gray (1929, p. 175) assumed that a fixed group of seven arch-demons was opposed 
to a closed list of Beneficent Immortals in the Wīdēwdād and the Pahlavi texts men-
tioned before. Notwithstanding, he did not realize that, according to V 19.43, only the 
Evil Spirit (Av. aŋra- mainiiu-) and Contrary (Av. paitiša-) can properly be considered 
as arch-demons in the Wīdēwdād because of their respective epithets «demon of de-
mons» (Av. daēuuanąm. daēuuō) and «the most demon(ic) of demons» (Av. daēuuanąm. 
daēuuōtəmō). Furthermore, he did not take into account the divergent number of evil 
entities in these Pahlavi lists, so his paradigm of a close list of seven arch-demons op-
posed to seven Beneficent Immortals since the Young Avestan period finds no confirma-
tion in our extant sources.
More recently, Pirart (2007, p. 42) denied that a fixed number of seven arch-demons 
was opposed to seven Beneficent Immortals immediately after post-Gāthic times, that is, 
in the Young Avestan period, and dated the beginning of this process back to the 9th cen-
tury AD, that is, to the time when the Pahlavi texts mentioned before were composed.
The idea according to which each demon opposed a concrete Zoroastrian deity is 
old in the Zoroastrian literature, and it is especially frequent in the Young Avestan texts. 
We can name some famous examples, like the fight between Tištriia and Apaoša in Yt 8; 
the struggle for the xvarənah- between the Beneficent Spirit and the Evil Spirit, between 
Good Though and Evil Thought, between Best Righteousness and Wrath of the blood-
stained stick, and between Fire and Aži Dahāka and Spitiiura in Yt 19.46; the creation 
of the 16 lands by Ahura Mazdā, and the counter-creation of plagues and evil things by 
the Evil Spirit in V 1; etc. Nevertheless, I agree with Pirart (2007, p. 42) in the fact that 
no Avestan source testifies that a fixed group of seven arch-demons opposed another 
closed group of seven Beneficent Immortals. Unlike him, however, I do not think that 
such opposition began in the 9th century AD, because of two main reasons. On the one 
hand, the Pahlavi translation of Y 48.1a34, confirms that at least Indar (Av. iṇdra-), one 
of the arch-demons in the Pahlavi literature, was considered the opponent of Ašwahišt 
(Av. a ṣ̌  a- vahišta-) as early as the Sasanian period, when this Pahlavi translation was 
composed:
ka pad ān dahišn [pad tan ī pasēn] ahlāyīh druz wānēd [ašwahišt indar] (...)
When in this creation [in the Future Body] Righteousness overcomes Lie [Ašwahišt 
(overcomes) Indar] (...)
On the other hand, the Zand ī fragard ī Juddēwdād (ms. TD2, f. 648, ll. 6–9), which 
transmits a commentary on the Wīdēwdād that probably goes back to late Sasanian 
times as well35, adds some of the famous arch-demons to the list of opponents of Ard-
wahišt, Šahrewar, Spandarmad, Hordād and Amurdād:
named, makes suspicious the inclusion of Tarōmad, which can be interpreted either as an interpolation or 
as a gloss to Nanhais. Its interpretation as a gloss is in my opinion more likely because of the parallel of 
GrBd 34.27.
34 Pahlavi text in Dhabhar (1949, p. 209) and Malandra & Ichaporia (2013, p. 77).
35 According to Skjærvø (2014, pp. 30–32), it was composed in the 6th century AD.
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awēšān hēnd +indar36 petyārag ī ardwahišt druz ī nasā-kardarīh ud sawr petyārag 
ī šahrewar druz ī duš-hudāgīg +nanhais37 petyārag ī spandarmad druz ī tarōmad 
tawriz ud zāriz petyārag ī hordād ud amurdād
Those are: Indar as enemy of Ardwahišt; the Lie of the cutting of the corpse and Sawr 
as enemies of Šahrewar; the malevolent Lie Nanhais as enemy of Spandarmad; the Lies 
Tarōmad, Tawriz and Zāriz as enemies of Hordād and Amurdād.
As it is known, Zoroastrianism tended to a radical division of the world into two 
principles: a good and an evil one. Certain deities confronted concrete demons accor-
ding to several Young Avestan sources, but not all of the latter were probably conside-
red arch-demons. After a group of seven Beneficent Immortals crystallized, Zoroastrian 
theological speculation necessarily must have felt the need to balance this uneven situa-
tion by creating a negative version of that group. Insofar as the Wīdēwdād, the Law to 
expel demons, not surprisingly provided the most complete lists of evil entities preserved 
in the Avestan literature due to its contents, it might have served as the basis for the 
creation of such negative version, in my opinion. Moreover, an Avestan formula com-
posed by seven demons existed in V 10 and 19, which could have been used as a perfect 
negative match for the seven Beneficent Immortals. When exactly this process began is 
unclear and we have no evidence supporting that it started during Young Avestan times, 
but traces of it are found in the Sasanian period, more concretely in the Pahlavi trans-
lation of the Yasna and in the Zand ī fragard ī Juddēwdād, in which some of the most 
important demons were opposed to some Beneficent Immortals. The completion of this 
process of negative mirroring seems nevertheless to have taken place in later centuries, 
as demonstrated by the divergent number in the lists of arch-demons of the Classical 
Pahlavi literature of the 9th century AD, until ending up crystallizing in a list of seven 
arch-demons in a later text, the SdB, composed in Zoroastrian New Persian in the 15th 
century.
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PARALELISMOS Y DIVERGENCIAS EN LAS POESÍAS  
CHINA Y GRIEGA
Jordi Redondo1
Universitat de València – GIRLC
Notas metodológicas
De cualquier posible comparación entre los respectivos sistemas y creaciones poéticos de China y Grecia habría que decir lo que Meillet de las lenguas latina y griega: la gran diferencia entre ambas hace injustificable el interés intrínseco 
de tal comparación, cuyo valor no es mayor que el de la que tratase cualesquiera len-
guas no directamente relacionadas2. Por ello, lo que nos mueve a escribir las presentes 
páginas es el interés por proponer algunos principios de comparación, siquiera de una 
manera tentativa, ante la falta de estudios sobre esta temática. Por desgracia, la imposi-
bilidad de un análisis filológico convierte nuestro trabajo en un ejercicio cercano a un 
neohistoricismo que contradice de raíz los principios de toda investigación en literatura. 
La postergación —por no decir exclusión— del examen de los aspectos formales de 
los textos impide evaluar la mayor parte de los recursos artísticos empleados por sus 
autores, con lo que resulta inviable toda comprensión de la evolución de cada literatura 
concreta. La aplicación de los conceptos clave del neohistoricismo —epígono a la postre 
del deconstruccionismo—, tales como contradicción interna, representación, contrato 
social, sistema de creencias, ritual, etc. no pasan de un genérico análisis de carácter se-
miótico y/o sociológico, pero distan mucho de lograr la comprensión de la naturaleza 
literaria de los textos, y ni siquiera en el plano histórico alcanzan objetivos relevantes 
a causa no sólo del horizonte investigador propuesto, sino también de las limitaciones 
autoimpuestas dentro de esa misma aproximación pretendidamente historicista3. Podría 
con todo objetarse que las enormes diferencias existentes entre las lenguas literarias, 
lenguas, al fin y al cabo, de China y Grecia obligan precisamente a hacer omisión de 
todo intento por compararlas. Desde una perspectiva teórica parece factible el análisis 
temático confrontado con cuanto sabemos del marco histórico y social en que se ins-
cribe el texto. Así procedieron Vernant y Gernet en un trabajo que supone un valioso 
1 Las traducciones son del autor, las de textos chinos a partir de versiones francesas o inglesas.
2 Meillet y Vendryès: 19795, 20: «Une comparaison du grec et du latin n’a plus de portée qu’une 
comparaison du latin et du russe, du grec et de l’allemand».
3 Para una crítica del neohistoricismo cf. Silk: 1996, y desde la teoría literaria general Myers: 1989. 
Para los resultados de la investigación neohistoricista véanse los trabajos de Cartledge, Easterling, Goldhill, 
Taplin, Hall y Burian que forman dos de los tres bloques en Easterling: 1997.
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precedente metodológico, además de una muy notable aportación a la materia que nos 
ocupa (Vernant y Gernet: 1982).
Nuestra comparación va a hacerse contra el rigor cronológico, ya que nos ocuparemos 
de poemas compuestos durante la dinastía Tang, en el poder en China entre los años 618 
y 907, cerca de tres siglos, mientras que las obras griegas con las que los contrastaremos 
se fechan en las épocas arcaica y clásica, entre los siglos viii y iv a.C., a lo largo de un 
período de algo más de tres siglos. La comparación se daría, por tanto, en los planos 
histórico y literario, en la medida en que las respectivas sociedades y culturas habrían 
atravesado por parecidos estadios de evolución. Para más adelante tenemos previsto un 
estudio que incluya el factor cronológico, si bien en el presente trabajo ha primado la 
idea de contrastar lo que podríamos denominar las creaciones clásicas de ambas culturas. 
La base de nuestro análisis de la poesía china será el Tang Shi sanbai shou, una colección 
publicada en 1764 por Sun Zhu. La selección de trescientos veinte poemas supone ya 
una garantía de valor literario, entre las más de cinco mil composiciones conservadas del 
extenso período Tang4.
La metodología del presente trabajo descansa en el examen de las analogías y dife-
rencias de carácter temático; en el de las innovaciones introducidas por ambas literaturas 
respecto al papel del poeta en su relación con el texto; y en el de algunos aspectos socio-
culturales que dependen del marco al que se adscriben los poemas.
Nuestro objetivo consiste en hallar patrones estéticos y especialmente literarios que 
permitan contrastar de manera satisfactoria las respectivas tradiciones poéticas china y 
griega. Contamos para ello con una coherente interpretación de los textos a partir de 
un número suficiente de ejemplos5. La pertinencia de esta tipología investigadora no 
ofrece dudas en los sesenta años transcurridos desde que Dover comparó algunas de las 
características de la obra de Arquíloco con la poesía de Oceanía central (Dover: 1963).
Los textos: apuntes, ideas, sugerencias, problemas
Leamos en primer lugar un buen ejemplo de poesía escapista, que en la cultura griega 
no se abrirá paso hasta la obra de Anacreonte de Teos (ca. 580-ca. 480 a.C.), pero que 
tiene en Alceo de Mitilene un precedente de buen fuste. Esto dice el poema titulado «El 
poeta baja del monte Zhong-nân y pasa la noche bebiendo con un amigo», de Li Bai, 
por cierto, uno de los autores que más frecuentemente citaremos:
Con la atardecida bajo de la montaña de un tornasolado azul; la luna parece seguir y 
acompañar al caminante, y cuando éste se vuelve para ver el camino que ha dejado atrás 
su mirada se pierde entre la calima de la noche. Cogidos de la mano llegamos a una casa 
4 La obra poética compuesta a lo largo de este período destaca por la atención a aspectos formales 
relacionados con la técnica de composición. Lamentablemente, la riqueza fónica y métrica escapa a nuestras 
posibilidades de análisis. Precisamente las características formales de los poemas constituyeron el principal 
criterio para agruparlos en secciones de la antología. El rigor formal de la poesía Tang no comportaba el cul-
to a la artificiosidad; a la inversa, y como respuesta a lo que se consideraba un exceso literario en la tradición 
precedente —a lo largo del período de las Seis Dinastías, entre 220 y 581— la poesía Tang instaura un arte 
más clásica, en la que priman los valores morales bien establecidos sobre la expresión personal.
5 Como ejemplo de investigación en nuestra opinión fallida véase Beall: 2005. El autor, más allá de 
su reconstrucción de la unidad orgánica del poema hesiódico, que para él se ha de leer como un tratado 
moral, trata en todo momento de relacionarlo con tradiciones orientales y sobre todo con la hebrea, pero 
sus observaciones al respecto rayan en la inanidad por su falta de sustento argumental.
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campesina; un mozo nos franquea el seto formado por enramadas trenzadas; atravesa-
mos una angosta trocha cuyos espesos bambúes adornan la entrada de misterio, y sus 
altas cañas verdes rozan la seda de nuestras ropas. Estalla mi alegría al reencontrarnos 
y beber el vino uno al lado del otro; canto la tonada del viento entre la pineda, y sólo 
ceso cuando se hubieron apagado las estrellas; cuando, ya ebrios, hubimos olvidado 
toda realidad (Tang Shi I 5).
También es un tema común a ambas culturas el del inexorable paso del tiempo, 
como se aprecia en el poema «Ofrecido a Pa, literato retirado de la región de Oey», obra 
del poeta que junto a Li Bai más nos ha interesado, Du Fu: «¡Qué poco duran infancia 
y juventud! Los cabellos de nuestras sienes muestran ya el declive de la edad; la mitad de 
cuantos conocimos no son ya sino espíritus. Tal emoción me embarga que hasta el fondo 
de mi alma me siento pura brasa» (Tang Shi I 9). Las imágenes y sensaciones transmitidas 
por Du Fu coinciden con las que emplea Anacreonte (Anacr. fr. 347, 1-6; 395, 1-4).
En las dos tradiciones literarias hallamos la aplicación de una misma técnica de ar-
gumentación: el poeta se apoya en la descripción de la naturaleza para a continuación 
expresar sus sentimientos. Así, una técnica frecuente en esta poesía china es la de articu-
lar el poema mediante dos ejes paralelos, correspondientes a una primera sección en la 
que el poeta describe la naturaleza circundante, y una segunda en la que nos presenta sus 
propios sentimientos. Véase el siguiente ejemplo, obra de Meng Haoran y titulado «En 
verano, en el pabellón meridional, pensando en Shing»: 
Hacia oeste se apaga de pronto la luz de la montaña, al este desde el lago premiosa 
aparece la luna. Libero mi melena para gozarme en la frescura de la noche, abro la ven-
tana y descanso en plena quietud. El viento me trae olores de loto, las hojas del bambú 
gotean al ritmo del rocío... Quisiera tomar mi laúd y tocar, pero ¿quién podría aquí es-
cucharme? Y así, viejo amigo, pienso en ti, diablo de mis sueños de medianoche. Hacia 
oeste se apaga de pronto la luz de la montaña, al este desde el lago premiosa aparece la 
luna (Tang Shi I 19).
Una variación del esquema anterior emplea como elemento transicional una breve 
presentación de la realidad humana. Así nos lo muestra otro poema de Meng Haoran, 
«El poeta espera a su amigo Ting-kong en una cueva del monte Nie-chy»:
El sol para ponerse ha superado la cadena de esas altas montañas, y todos los valles 
pronto se han sumido en las sombras del atardecer. De entre el pinar surge la luna 
trayendo con ella el frescor; llenan mis oídos de nítidos sonidos el viento que sopla y 
los arroyos que corren. El leñador vuelve a su cobijo para reponer sus agotadas fuerzas; 
el pájaro ha escogido su rama y se posa en la inmovilidad del descanso. Un amigo me 
había prometido que vendría a estos parajes a gozar conmigo de una noche tan bella; 
tomo mi laúd, voy a esperarlo en los senderos tupidos (Tang Shi I 20).
Esta técnica del paralelismo entre naturaleza y sentimientos, más compleja que la 
del símil, aunque responda a idéntica mecánica por la acción de la analogía, se registra 
en muchos más poemas (Tang Shi I 21, V 139 y 152, VI 171, VI 188, etc.)6. Tiene sin 
duda que ver con el gusto del arte chino por el paisajismo, tanto en pintura, inclui-
da la vascular, como en arquitectura. Un caso muy notable es el del poema titulado 
6 Denecke: 2014, 70-71: «This naturalistic account was a powerful counter-vision to the Sino-Japa-
nese anthologies’ support of wen. It replaces culture and history with nature and psychology».
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«Visitando en el canal del sur al sacerdote taoísta Chang» (Tang Shi V 136), porque su 
autor, Liu Changqing, se sumerge en un ejercicio casi metaliterario, también presente 
en otros poemas de la colección (Tang Shi I 11 y 27, p.ej.)7: la naturaleza encandila y 
absorbe de tal manera al poeta que olvida lo que quería decirnos. De semejante factura 
es otro breve poema que destaca porque en él el poeta emplea el vehículo de la literatura 
precisamente para dar respuesta a los sentimientos inspirados por la naturaleza:
Mientras un frío viento se desliza por debajo de mi estera y la desnuda muralla de la 
ciudad se agranda con pálidos tonos con la luna otoñal, veo un ganso salvaje solitario 
que cruza el río de las estrellas, y oigo en la noche, golpeando la piedra, millares de 
mazas de lavar. Pero en vez de desear que la estación me arrastre con ella muy lejos, he 
encontrado tan bello tu poema que me olvido de las aves mensajeras (Tang Shi V 142).
Otros poemas, en cambio, limitan toda expresión de las emociones a la descripción 
de la naturaleza, en una suerte de retórica del vacío (Tang Shi V 143, obra de Liu Jizhu). 
Un análisis ideológico nos llevaría fácilmente a la conclusión de que este art pour l’art 
responde a la perfección a las exigencias de un marco político y social de extrema censu-
ra, en el que no sólo está perseguida la toma de partido, sino incluso la simple opinión 
8. De ahí que falte por completo en la poesía china la sátira política y siquiera una crítica 
explícita del poder; la poesía satírica existe, ciertamente, pero restringida a un ámbito 
particular, en el dominio de la actividad y la vida privadas, nunca en la esfera del poder 
(Zhou: 2010, 109). Cuando el poeta se expresa, deberíamos por tanto inferir que cuan-
to dice está en armonía con lo que el poder predica. Así, por ejemplo, cuando leemos 
el tema del elogio del héroe en el poema de Liu Yuzhi «En el templo del primer rey de 
Shu»: «Incluso en este mundo el espíritu del héroe vive y reina por millares de años. Tú 
fuiste la más firme de las tres patas del caldero» (Tang Shi V 150, 1-3).
Al lado de la reivindicación de la gloria alcanzada en el campo de batalla y cuya ob-
tención alcanza para el héroe un remedo de la inmortalidad divina, en la poesía arcaica 
china no falta, como en la griega, la formulación de un deseo del poeta de alejarse de 
la injusticia propia de quien detenta el poder, para en cambio abrazar el placer de los 
hábitos de una sencilla existencia, lo que en la poesía romana Horacio bautizará como 
la aurea mediocritas: «auream quisquis mediocritatem / diligit, tutus caret obsoleti / 
sordibus tecti, caret invidenda / sobrius aula». Trad.: «Quienquiera estima una áurea 
medianía no sabe, sano y salvo, de una techumbre que por su endeblez cede, ni sabe, de 
un modo más que modesto, de un palacio que atrae las envidias» (Hor. Od. II 10, 5-8). 
En los Trabajos y días, Hesíodo recomienda a su hermano Perses hallar refugio en la dis-
creción, en la calma de quien pasa desapercibido: «Obra así: esquiva el maligno rumor 
de la gente. El rumor es malsano, muy ligero para alzar el vuelo, pero pesado de soportar 
y difícil para desasirse de él. Pues no se disipa del todo ningún rumor que pronuncien 
repetidas gentes: también ella es una suerte de dios» (Hes. Op. 760-764).
7 Véase como ejemplo «El monumento Han», de Li Shanying: «Mas, como el espíritu universal, la 
literatura lo soporta, y su aliento forma parte del alma de todos los seres. La bandeja Tang, el trípode de 
Confucio son objetos eternos no por sus formas, sino por sus leyendas…» (Tang Shi III 73, 40-44).
8 Denecke: 2014, 66: «The composition of Sino-Japanese poetry was not just a side effect of this 
explosion of literacy and the state’s instrumentalization of textual production, but was part and parcel of 
establishing imperial power». Sánchez i Bernet: en prensa, 2: (...) «el desenvolupament [sc. en China] d’una 
omnipresent administració centralitzada, en comptes de diverses ciutats-estat i democràcies».
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En sintonía con este planteamiento —del todo opuesto al ideario heroico—, com-
partido por poetas como Arquíloco, Simónides y Mimnermo (Archil. fr. 133 West; Sim. 
fr. 2 West; Mimn. fr. 2 West), el siguiente poema se alinea con el pensamiento hesiódico 
al formular la exigencia de alejarnos de un poder injusto para en cambio buscar el placer 
de los hábitos de una vida sencilla:
Recuerdo aún aquellos pacíficos días, durante veinte años, entre bosques y montañas, el 
límpido arroyo que surcaba mi jardín, las cañadas y valles ante mi puerta. Los tributos 
eran entonces regulares y livianos y podía dormir como una piedra hasta bien entrada 
la mañana. Hasta que de repente llegó una lamentable mudanza. Ahora, durante años 
llevo sirviendo en el ejército. Cuando como oficial empecé aquí surgían de nuevo los 
bandidos en la montaña; pero era tan pequeña la ciudad que fue consumida por los 
ladrones, y la gente era tan pobre y tan digna de lástima que todos los demás barrios 
fueron objeto del saqueo, pero sólo éste por una vez quedó inmune. Vosotros, oficiales 
imperiales, ¿creéis que sois de mejor ralea que los bandidos? Las personas a las que obli-
gáis a pagar los impuestos son como animalillos abrasándose en el fuego. ¿Cómo podéis 
sacrificar vidas humanas sólo para pasar por competentes cobradores? Permitidme aven-
tar mi sello oficial, permitidme ser un simple pescador en una barquichuela, ayudar a 
mi familia con pescado y trigo, y alegrar mi ancianidad con ríos y lagos (Tang Shi I 26).
Ya en 1976 Sheehan subrayó las analogías entre el pensamiento chino de signo con-
fucionista y el de Hesíodo (Sheehan: 1976, pp. 468-469). Más modernamente, Denecke 
ha resaltado cómo tanto la poesía china como la japonesa integraban también, como la 
griega, una función de marca de clase social en la medida en que su aprendizaje distin-
guía a los nobles de los plebeyos (Denecke: 2014, p. 57; Sánchez i Bernet: en prensa).
De singular interés es el poema de Li Bai «Una canción de Changgan», en el que la 
persona loquens es una mujer: «Al menos, cuando vuelvas a través de las tres regiones de 
Pa, mándame recado a casa sin demora, y vendré e iré a tu encuentro y no pensaré en la 
lejanía en todo el camino hasta Chang-feng Sha» (Tang Shi II 43, 27-30). En realidad, en 
la poesía china de esta época no abundan las poetisas, aunque sepamos de la existencia de 
mujeres que acompañaban los banquetes y fiestas tañendo instrumentos e interpretando 
canciones, lo que hace pensar en que a su formación musical se uniera la de la poesía. 
Será mucho más tarde, en las épocas sucesivas de las dinastías Ming (1368-1644) y Qing 
(1644-1911), desde mitad del siglo xiv hasta el fin del imperio, cuando las poetisas 
ocuparán un lugar de prestigio al lado de los varones. Aun así, conocemos los nombres y 
parte de las obras de algunas significadas poetisas de la época Tang, Shue Tao, Li Ye y Yu 
Hsuan-chi. Falta también, no obstante, un tan difuso tema en la poesía griega como la 
misoginia. No hay un Yambo de las mujeres de Semónides, ni tantas referencias propias 
de un pensamiento misógino, que no sólo justifica la marginación y la exclusión de la 
mujer, sino que además la deshumaniza, la menoscaba y la insulta. Pero la poesía china 
no formula semejante descalificación in genere (Zhou: 2010, p. 264).
Por otra parte, la sátira se circunscribe a un ámbito privado, familiar:
Monos y pájaros siguen aún pendientes de tus órdenes, y nubes y vientos prestos a servir 
de escudo de tu fortaleza. Eras el maestro de la brocha y un general juicioso, pero tu 
emperador, una vez derrotado, se montó en el carro de los presos. Fuiste más diestro 
que incluso los más grandes estadistas de Zhou, pero menos afortunado que los dos 
generales Shu muertos en combate. Y aunque en tu lugar de nacimiento se te ha erigido 
un templo, nunca pusiste fin a tu canción de la montaña sagrada (Tang Shi VI 214).
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En el espacio áulico la sátira se deja entrever tan sólo, como en la que parece inocua 
descripción de una escena de corte en «Un poema palaciego» de Shue Feng:
En sus doce habitaciones las damas, ataviadas para el día, contemplan desde lejos a su 
señor, desde su mirador de hermosas vistas; el áureo sapo custodia el candado de la 
cadena de sus puertas, y el reloj de agua de broncíneos dragones destila gota a gota a lo 
largo de la mañana hasta que una de ellas, ladeando un espejo, ondula un mechón de 
su cabello y escoge una nueva fragancia y un cambio de su vestido de seda porque ve, 
entre los lienzos de los doseles, al fondo del palacio, cómo en su atuendo de corte los 
eunucos preparan un lecho (Tang Shi VI 221).
La sátira, aun envuelta en sutileza, alcanza al propio emperador en «El palacio Sui», 
obra de Li Shangyin: «Cuando graciosamente el emperador giró visita a las tierras del 
sur, en contra de todas las recomendaciones, trinchó su entero imperio en brocados, una 
mitad para guardas de las ruedas, y la otra mitad para velas» (Tang Shi VIII 301).
El mismo autor, Li Shangyin, insiste en la crítica a la persona misma del emperador 
en el poema «Jiasheng»: «Cuando el emperador buscó la guía de los sabios, de los exi-
liados, no halló sabiduría más llena de templanza que la del joven Ji, así que le asignó el 
principal asiento en su consejo, a medianoche. Pero le preguntó por los dioses, en lugar 
de por las personas» (Tang Shi VIII 304).
Un tema que sí comparten ambas tradiciones es el que en la lírica latina se conoce 
como el ubi sunt? Así dice el poema titulado «Sobre una puerta-torre en Yuzhou», obra 
de Chen Ziang: «¿Dónde están las edades que se han ido antes que yo? / ¿Y dónde están, 
tras mis pasos, las añadas venideras? / Pienso en cielo y tierra, que no saben de límites ni 
confines, / y me siento en completa soledad mientras caen mis lágrimas» (Tang Shi III 
46). Que no se trata de un tema pasajero, casual, sino de un Leitmotiv que las escuelas 
poéticas aprendían y practicaban, nos lo prueban los poemas V 133 y 134, de Liu Chan-
gqing, III 48 y VI 175, de Li Bai, y el VI 192, de Du Fu.
Vinculado al tema anterior, el del carpe diem se halla también presente en la poesía 
china, como ocurre en los Diecinueve poemas antiguos, colección datada entre los siglos 
ii a.C. y iv d.C. (Zong-qi 2008: 102). Li Bai cierra el poema «Dura es la senda de la vida 
III» con la frase: «Goza de una copa de vino mientras vives, no te preocupes si tu fama 
no va a sobrevivirte» (Tang Shi IV 84, 15-16).
Un muy conocido poema de Li Bai evoca un escenario similar al de otro atribuido a 
Safo: «La luna ante mi lecho arroja una vívida luz; / dudo si no será ya la escarcha. / Alzo 
la cabeza, contemplo el fulgor de la luna, / y cuando la inclino añoro mi hogar» (Tang 
Shi VII 233). Resulta hasta cierto punto sorprendente que el poema chino, un cuarteto 
pentasilábico, coincida en el plano formal con el poema griego, que dice así: «Se ha pues-
to la luna / y con ella las Pléyades, / es medianoche y la hora pasa, / pero yo sola yazgo» 
(Sapph. fr. 168b Voigt, Neri). En ambas composiciones hallamos el mismo sentimiento 
en las voces que las pronuncian, el de la soledad de la noche con la luna por testigo de la 
ansiedad de la persona en abandono. Las diferencia el carácter de éste último, erótico en 
el caso de Safo y de otra índole en el de Li Bai.
La temática del exilio se halla también presente (Tang Shi VI 196, 197, 203, p.ej.) 
como parte del reflejo de las luchas políticas y sociales, y así lo señalaba ya Denecke (De-
necke: 2014, pp. 207-208). Leamos como ejemplo estos versos del poema de Han Yu 
«En la fiesta de la luna en honor al suboficial Zhang»: «La mayoría de mis compañeros 
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exiliados está ahora volviendo a casa. Un viaje que se me antoja un cielo imposible de es-
calar» (Tang Shi III 67, 23-29). Del mismo autor tenemos otra evocación del exilio, «En 
el templo de la montaña Heng inscribo este poema en la puerta-torre», pero enfocado 
desde otra perspectiva, de nuevo la de la aurea mediocritas: 
El anciano sacerdote aseguraba que conocía la decisión del dios: era educado y reveren-
te mientras anudaba lazo tras lazo. En mis manos puso los vasos sagrados, me enseñó 
cómo usarlos, y me dijo ‘mi suerte es la mejor de todas. Por más que esté exiliado en 
tierra bárbara, la mía es una vida feliz. Simple alimento y simples ropas es todo lo 
que siempre quise. Ser príncipe, conde, canciller, general, no fue nunca mi deseo. Y si 
quisiera el dios bendecirme, ¿qué podría asegurarme mejor que esto?’ (Tang Shi III 68, 
27-28).
La temática social, no estrictamente política, por tanto, ocupa un lugar más bien 
secundario en esta poesía. El tema de la utopía se registra en el poema de Wang Wei 
«Una canción de un río en flor de melocotón» (Tang Shi IV 78). El discurso de carácter 
social se registra, también de manera bastante explicita, en el poema de Du Fu «Paisaje 
de primavera» (Tang Shi V 106). Para la segura interpretación de los textos uno de los 
inconvenientes radica en la fractura que se aprecia, en nuestra opinión al menos, entre 
poeta y sociedad, a diferencia de la poesía arcaica griega, en la que pesan mucho más el 
compromiso de aquel con la comunidad y el poder de los rituales sociales establecidos. 
Véase como ejemplo el poema titulado «Mi retiro en la montaña Zhongnan», de Wang 
Wei (Tang Shi V 123). La exclusión del poeta chino de la esfera religiosa está en la raíz de 
dicha fractura, ya que el poeta griego mantiene, en la época arcaica al menos, una fuerte 
y natural vinculación con la primera función, que lo asocia al rey, al sacerdote y al juez. 
Por el contrario, esa dimensión social del poeta chino queda reducida a la nada por la 
imposición de una cultura política que ahoga la crítica. Temas próximos al ámbito de lo 
político, pero desprovistos de los elementos propios de un discurso ideológico mínima-
mente esbozado, son el de la expresión de la soledad en la que está sumido el exiliado o 
el forastero (Tang Shi III 130), o el de la despedida al que parte hacia lejanas tierras o por 
largo tiempo (Tang Shi III 131), el προπεμπτικόν de la preceptiva retórica.
En esta poesía china falta por completo el marco del simposio; no porque no se cele-
bre con generosa efusión la presencia del licor de Dioniso, sino porque el vino acompaña 
tan sólo los encuentros particulares, entre amigos, sin la menor trascendencia social. De 
hecho, y aunque siempre en un ámbito privado que nada tiene que ver con el simposio 
griego9, el encomio del vino ocupa numerosos poemas10. Hay incluso un grupo de poe-
tas conocido como los ocho inmortales amantes del vino, autores del siglo viii en los que 
no descartamos la influencia de las Anacreónticas griegas (Anacreont. VIII y XLV, p.ej.), 
como siglos más tarde será posible apreciar en la poesía persa de grandes creadores como 
Omar Khayyam. Una transmisión sirio-persa del ciclo de Anacreonte podría haber lle-
gado a la cultura centroasiática de Tartaria, y de ésta a China. Pero no es ésta la ocasión 
para atacar el problema que aquí sólo planteamos a título de hipótesis. 
9 Hay que matizar Denecke: 2014, 66: Much of the poetry of the Kaifuso was composed at court banquets 
and eulogized the splendors of the current regime. En realidad nada hay aquí de parecido al simposio, sino un 
ejercicio de poder áulico con absoluto control de la creación literaria.
10 Denecke: 2014, 63, hermana el disfrute y abuso del vino en las tradiciones literarias de China y 
Japón in which composing poetry and getting drunk are metonynical endeavors and commitments.
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En la evolución de la poesía arcaica china parece dibujarse un tránsito de la expresión 
contenida a la autocensura, ya que toda emoción personal desaparece en beneficio de 
la simple descripción, del breve apunte de una escena de apariencia inocua. Así lo hace 
Wang Wei en «Una audiencia matutina en el palacio de la luz armoniosa»:
Hora del canto del gallo, el Camino de Púrpura resulta frío al amanecer; canciones de 
jilgueros, tejados de palacio teñidos con colores de Abril; en la puerta Áurea se oye la 
campana matutina, innumerables puertas se abren, y mil oficiales recorren los peldaños 
de jade con vainas de flores. Las estrellas se han ido. Los sauces acarician el rocío de las 
banderas. Y un invitado, solo en el lago del fénix, canta admirablemente la canción de 
la rutilante primavera (Tang Shi VI 178).
La misma técnica se aprecia en otros poemas del mismo autor (Tang Shi VI 179, 
180), pero también en otros de Du Fu (Tang Shi VI 193). En la poesía arcaica griega no 
recordamos ejemplo alguno de esta autoalienación del poeta, que se sitúa del todo fuera 
de la escena, a manera de narrador exodiegético. El poeta griego aparece de uno u otro 
modo, ya sea evocando a sus ancestros o a sus compatriotas, o identificándose de manera 
expresa con un paisaje, un hecho de armas, o algún suceso transcendente o significativo.
Los estudiosos de la literatura griega han subrayado la evocación de la pérdida, como 
hizo en primer lugar Fränkel a partir de un pasaje de Píndaro (Fränkel: 1946 y Pi. Py. 
VIII 95-96), y luego Laurenti y Vermeule a partir de uno anterior de Simónides (Lau-
renti: 1964; Vermeule: 1979, p. 24 y Sem. fr. 1 West, 3-5). Vemos ahora cómo la poesía 
contemporánea china había elaborado su propio discurso sobre el particular. Un tono 
perfectamente equiparable al de la elegía se aprecia en el siguiente poema de Yuan Zhen:
Solo estoy aquí sentado, de duelo por ambos. ¿A cuántos años estoy ahora de mis se-
tenta? Ha habido hombres mejores que yo a quienes el cielo ha negado un hijo, hubo 
un poeta mejor que yo cuya difunta esposa no pudo oírlo. ¿Qué he de esperar en la 
oscuridad de nuestra tumba? Tú y yo teníamos escasa fe en encontrarnos tras la muerte. 
Toda la noche mis entreabiertos ojos pueden ver ese eterno pesar de tus sienes (Tang 
Shi VI 207).
Destacan por su lirismo los poemas «El arpa incrustada» y «A una persona que no se 
nombra», de Li Shangyin, y «Al oir a una intérprete de laúd» de Liu Shangqing (Tang Shi 
VI 209, 213 y 238). Abundan los poemas de una excepcional delicadeza, que los hace 
ejemplos de un lirismo ajustado a la medida humana (Tang Shi VI 222, 247, 251, 261, 
p.ej.). No es tan frecuente, por el contrario, que el tono elegíaco se mezcle con una cierta 
crítica social (Tang Shi VI 222). Creemos de particular interés un poema cuya persona 
loquens dialoga con su interlocutor, si bien la brevedad del texto no permite entrever si 
se trata de una conversación real o si interpela al lector (Tang Shi VI 211).
En la poesía china se ha apuntado la inexistencia de un marco social y cultural en 
el que quepa un discurso de género multiforme, respetuoso con las diferentes opciones 
eróticas. De ahí que haya que suponer sólo la expresión de la homosexualidad, que el 
poeta no presenta expresamente por no haber en la cultura china un discurso social so-
bre ella (Zhou: 2010, p. 22), y que sí existe en la cultura y la literatura griegas. Algunos 
poemas sugieren ese marco de relaciones (p. ej. Tang Shi I 19 y 20, de Meng Haoran; III 
159 y 160, ambos de Li Shangyin), además de estos dos poemas de Wen Tingyun «A un 
amigo con raíces al este» y «Un adiós», de Wang Wei:
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El antiguo bastión muestra hojas amarillentas. Te empecinas en irte de este paraje en el 
que has vivido. Un fuerte viento sopla en el embarcadero de Hanyang y el alba prende 
la luz en la cima de Yingmen. ¿Quién quedará a mi espalda a lo largo del hondo Yangzi 
cuando tu solitaria barca se haya sumido en el confín del cielo? Te pregunto una y otra 
vez cuándo nos reencontraremos, mientras con las copas de vino mitigamos el dolor del 
adiós (Tang Shi V 161).
Y Wang Wei escribe: «Amigo, te he visto montaña abajo, hasta ahora en plena oscu-
ridad no cierro mi puerta de enramada… Vuelve a verdear la hierba en primavera, pero 
tú, mi príncipe entre los amigos, ¿vuelves a florecer?» (Tang Shi VII 226).
Conclusiones
Hasta aquí nuestro comentario a algunos poemas escogidos de la colección del Tang 
Shi, una antología ella misma. Ha resultado forzoso limitar nuestro análisis, como con-
veníamos ya desde un principio, a aspectos temáticos y a algunos recursos expresivos que 
no dependen directamente de la lengua y la métrica. A pesar de dicha severa limitación 
las observaciones que hemos vertido pueden servir como referencia para trabajos lleva-
dos a cabo por sinólogos y helenistas que dominen ambas lenguas y estén, por tanto, en 
condiciones de llevar a cabo un estudio riguroso. 
Entre las conclusiones que ahora mismo se nos ofrecen, señalaremos la ausencia en 
la poesía china de hasta tres tipos de contenido muy frecuentes en la poesía griega. Nos 
referimos a la poesía simposial, la misógina y la política. Las ausencias de la primera y 
la tercera van en gran medida unidas, ya que se deben a la restricción impuesta por un 
poder político que no admite la expresión de la crítica. También la falta de una poesía 
misógina se debe a las características de la sociedad china, pero en este caso a consecuen-
cia de otro tipo de rasgos culturales y de mecánicas de conducta social. 
Completan el marco de nuestras conclusiones las coincidencias temáticas, entre las 
que destacan dos motivos presentes en ambas poesías, el del ubi sunt y el de la aurea 
mediocritas. Otra coincidencia, la del cultivo de la poesía homoerótica, no se dibuja con 
la claridad precisa, ya que en la poesía china, mucho más que en la griega, nos aparece 
una formulación siempre implícita del discurso homosexual. Se hace imprescindible un 
estudio más detenido de esta cuestión, que habría de empezar por extender el corpus de 
poemas a fin de obtener un más amplio conjunto de datos.
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EL AMOR UNIVERSAL SEGÚN MOZI 
ERA LA VOLUNTAD DEL CIELO
Manuel Herranz Martín
La expresión Voluntad del Cielo (  Tiān zhì) de Mòzi es parte bien prin-cipal para entender su doctrina, sin embargo, en China los estudiantes conocen de Mòzi las triadas y las expresiones del Amor Universal (  Jiān ài) y Contra 
la Guerra de Agresión (Fēi gōng ). Estas dos principales doctrinas dejan incompleto 
el sistema de Mòzi posibilitando su negación, mientras que la voluntad del Cielo se 
sostiene a sí misma ya que es el modelo o estándar del sistema moísta. Y ciertamente 
que afirmar tal voluntad no tiene sentido ‘científico’, pues no puede ser ni probada ni 
refutada (negada). Pero, en cualquier caso, conviene su revisión.
Encontramos la expresión Mandato del Cielo (Tiānmìng ) en Confucio, segura-
mente ya presente en las dinastías antiguas. Esta sugiere que ese mandato se traspasa o 
lo ejecuta el emperador, también llamado Hijo del Cielo. Sin embargo, la Voluntad del 
Cielo de Mòzi no implica mandato u orden alguno, tan solo manifiesta una voluntad 
como deseo, implícito en la consistencia de un sistema de justicia razonable, pero no es 
ejecutivo y semeja mucho al Logos occidental. Bien, mejor demos la palabra a Mòzi que 
se explique:
Comienza la primera triada de la Voluntad del Cielo avisando de la imprudencia que 
es ofender al que aporta el orden, que a la postre es el Cielo. Y «lo que el Cielo desea es 
justicia», lo que implica que, como contraparte o consecuencia, «él (Cielo) hará lo que 
yo deseo», que es proveernos bonanza y librarnos de calamidades. Y ¿qué es la justicia? 
La no discriminación, así como la discriminación o injusticia es la violencia.
La segunda triada comienza refiriéndose a la justicia como lo que aporta orden al 
mundo y cómo ésta procede del sabio y no del estúpido o el mediocre y, a la postre, su 
origen es el Cielo. Y así como todos por nuestra simple humanidad entendemos que 
dañar está mal, Mòzi señala la supremacía del Cielo sobre el hijo del Cielo y de nuevo 
aconseja la conveniencia de atenernos a la voluntad del Cielo: «en el mundo aquellos 
que carecen de humanidad son desafortunados», pues no aman universalmente como 
el Cielo; son desagradecidos, pues «todo está dispuesto para el bien del ser humano». Y 
concluye, como en la primera triada, señalando que el Cielo es el estándar o modelo de 
justicia, como lo es el compás para determinar la circularidad o el péndulo para precisar 
la verticalidad.
En la tercera triada comienza repitiendo lo que ya dijera en la primera; lo imprudente 
que es desobedecer la voluntad del Cielo y nos propone atenernos a ella para vivir con 
justicia (no discriminación), e igualmente insiste en que el origen de ésta está en el Cielo 
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y no en el Hijo del Cielo, pero aquí añade además que los oficiales y caballeros entienden 
esto falsamente —y con ellos también los confucianos. «¿Y cuál es la voluntad del Cielo? 
Amar a toda la gente del mundo universalmente. Atenerse a la intención del Cielo es ser 
universal y oponerse a ella es ser parcial, pues en la universalidad está la justicia y en la 
parcialidad está la fuerza». Finalmente, se pregunta Mòzi por qué mucha literatura hace 
encomio de lo inhumano, tal cual es la alabanza de la guerra o, más bien, claro, de la 
victoria, y concluye recordando los argumentos que ya esgrimía en las triadas de Contra 
la Guerra de Agresión con varios ejemplos de cómo viviendo en comunidad nuestra hu-
manidad o sentido común de cada persona nos lleva a rechazar la agresión y el daño al 
otro, pues cada persona ve y califica el daño y los actos criminales como injustos con la 
misma claridad con la que igualmente cada persona distingue lo amargo de lo dulce o lo 
blanco de lo negro. De modo que la humanidad se ejerce solo en comunidad, mientras 
que la parcialidad la hace imposible.
Visto lo escrito en las triadas, lo más importante que sacamos en claro es que las 
personas deben atenerse a una suerte de ley natural que todos poseemos, que sería la 
voluntad del Cielo, y no al hijo del Cielo o al estado mismo. Pero tenemos más aparicio-
nes del Cielo y de su voluntad en el Mòzi en los capítulos dialécticos, llamados así por 
ser abstractos y no implicar situaciones vitales o históricas, motivo por el que son más 
difíciles de entender y traducir. 
En la Ilustración Mayor, el Dà qǔ ( ), se dice que el amor del Cielo al ser humano 
es más inclusivo que el amor del sabio porque el Cielo tiene más conocimiento que el 
sabio y, añadimos, aún mayor que el de los espíritus, los cuales, dice Mòzǐ, supieron que 
los calderos rituales durarían cientos de años y darían uso a varias dinastías, mientras, 
¿qué sabio podría tener esa visión tan extensa bien más allá de su propia experiencia y 
vida? 
Más adelante, en esta misma Ilustración, dice: «¿Es correcto hablar de la intención 
del Cielo con respecto a un tirano?» Y contesta: «Atribuir el tirano (el despotismo) a la 
intención del Cielo es equivocado, pues sería tomar lo que la gente condena y darlo por 
correcto. Al elegir lo mayor de lo que es beneficioso, hay una alternativa, pero al elegir 
lo menor de lo que es perjudicial, no hay alternativa. Elegir lo que uno no tiene es elegir 
lo mayor de lo que es beneficioso (el amor universal), pero apartar lo que uno ya tiene 
es elegir lo menor de lo que es perjudicial. Es decir, que el despotismo no es resultado de 
una elección (entre alternativas), pues siendo un mal, si pudiéramos lo eliminaríamos, 
y tenemos que entender que se corresponde con el mal del mundo actual caracterizado 
por la parcialidad».
Hasta aquí todo lo que básicamente y muy resumido dice el Mòzi sobre el Cielo. 
Dado que la temporalidad ha entrado en juego conviene relacionarlo con casi los últi-
mos párrafos de los Cánones y las Explicaciones B, concretamente del B72 al B74 que se 
refieren al espacio o a sus límites. Estos Cánones se estructuran del siguiente modo: un 
Canon, una Objeción y una Respuesta a la Objeción. Y la Objeción en estos Cánones 
B72 al B74 apunta contra la viabilidad de la doctrina moísta del Amor Universal debido 
a la circunstancia de ignorancia de los límites (del mundo) y (el número) de sus habi-
tantes, así como de su paradero y condición. La acusación que se vierte sobre el moísmo 
en este pasaje es, ni más ni menos, de perversidad, ya que propone algo que no solo es 
imposible sino contrario a los intereses propios. 
 El amor universal según Mozi era la voluntad del cielo 
B72
C: ‘Sin límites’ no excluye (perjudica) ‘universal’. La explicación reside en ser comple-
tado o no.
E: No: Objeción: En el caso del Sur, si tiene límites, entonces puede ser ‘agotado’; si no 
tiene límites, entonces no puede ser ‘agotado’. Si no se puede saber si tiene límites o no, 
entonces no se puede saber si puede o no ser ‘agotado’. Y si la gente lo ‘llena’ o no, no 
puede ser sabido y así, si la gente puede o no puede ser ‘agotada’ no puede ser sabido. 
De modo que, de necesidad, reivindicar que la gente puede amar exhaustivamente (esto 
es, universalmente) es perversa.
Respuesta: Con respecto a la gente, si no «llenan» lo que ‘no tiene límites’, entonces 
la gente tiene ‘límites’. ‘Agotar’ lo que ‘tiene límites’ no presenta dificultad. Si la gente 
‘llena’ lo que es ‘sin límites’, entonces lo que es ‘sin límites’ se ‘agota’. ‘Agotar’ lo que es 
‘sin límites’ no presenta dificultad.
B73
C: No saber su número pero saber su ‘completitud’. La explicación radica en la pre-
gunta.
E: No: Objeción: Si no sabes su número, ¿cómo sabes que amar a la gente es algo que 
lo ‘completa’?
Respuesta: Hay algunos que se quedan excluidos en sus preguntas Si cuestiona a la gen-
te exhaustivamente, entonces ama exhaustivamente a aquellos que son cuestionados. 
Entonces, no conocer el número y, sin embargo, conocer que se les ama en su ‘comple-
titud’ no presenta dificultad. 
B74
C: No saber el lugar donde se encuentran no excluye (perjudica) amarlos. La explica-
ción reside en los hijos perdidos. (Mòzǐ. Los Cánones y las Explicaciones B) (Herranz 
y Xu: 2019)
De B74 no tenemos ni Objeción ni Respuesta a la Objeción, puede que las tuviera 
en su día y se han perdido, pero podemos apreciar que gira en torno a la misma cuestión 
que los anteriores.
Con estos elementos me propongo ahora emitir una comprensión significativa y rele-
vante para nosotros. ¿Por qué el despotismo es un mal sin alternativa (en su actualidad)? 
Donde la respuesta es: porque vivimos en un mundo parcial, en consecuencia regido por 
la violencia y el engaño para los que el despotismo es la consecuencia o respuesta adecua-
da. La Voluntad del Cielo es la universalidad o comunidad humana en la que se puede 
dar la justicia o no discriminación, pero esta no obedece directamente a su mandato, ni 
es la realidad, es algo en lo que tenemos que ponernos de acuerdo nosotros por nuestro 
interés y que esa Voluntad del Cielo se lleve a cabo, ese es el sentido de atenernos a la 
intención del Cielo, que este no se impone.
Y ¿cuál es el origen de la parcialidad? Es la naturaleza misma que nos generó como 
animales y dispersos. Por tanto, ¿cuál es el sentido profundo de la Objeción que hemos 
visto arriba sobre el desconocimiento de los límites del mundo y de sus habitantes? Que 
«el amor universal» es imposible en tanto el total de los seres humanos no participe en 
la (construcción de la) comunidad humana, en la toma de decisiones inclusiva, forme 
parte de la unidad o universalidad. En efecto, es imposible mientras muchos humanos 
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nos son desconocidos y esa condición de ser desconocidos les hace ‘otros’ es decir, nos 
coloca a ambos en la parcialidad —lo opuesto a la universalidad. Y la parcialidad es la 
discriminación, la guerra y el engaño. Y, por tanto, proponer la universalidad o intentar 
actuar con humanidad en esas condiciones de desconocimiento de los otros solo puede 
llevarse a cabo unilateralmente —y no universalmente, lo que así solo resulta en dañar 
los intereses propios.
Este entendimiento de los párrafos precedentes se confirma por cuanto está bien 
claro que Mòzǐ está encarando en esta Objeción la crítica Legista al Moísmo. 
El Legismo aplicaba los principios del Arte de la Guerra al gobierno doméstico y, en 
consecuencia, proscribió a los predicadores humanistas como los confucianos —de los 
que procedían— y, muy particularmente, a los moístas porque perjudicaban al estado 
con sus perversas doctrinas. Pues el asunto de mayor importancia para el estado es la 
guerra y para vencer es preciso deshumanizar y embrutecer al pueblo, impedirle ilustrar-
se, mistificarlo y mantenerlo en el engaño. Con tal celo aplicaron estas doctrinas que en 
el estado Qin no se permitía la enseñanza (básicamente aprender a leer), ni los viajes, 
ni los hoteles, ni siquiera el comercio con otros estados para impedir cualquier tipo de 
intercambio personal no mediado por el estado. 
Shāng Yāng, uno de los maestros precursores legistas, defendía, por ejemplo, que, 
puesto que el asunto del estado es la guerra, los mejores líderes son los más malvados.
Los Legistas además demostraron la eficacia de su sistema aniquilando en 10 años al 
resto de los seis estados chinos y unificando China tal como actualmente la conocemos. 
Entre las acciones más conocidas de Qin a su llegada al poder, está la quema de los esco-
lares humanistas y de sus libros. 
La respuesta del Mòzǐ a la Objeción Legista respecto a la inviabilidad del Amor Uni-
versal debido al desconocimiento del mundo y de los que lo habitan es muy discutible. 
Acaso se defienda de la perversidad; viene a decir que, si se le pregunta a la gente, esta 
está toda a favor del amor universal, pero, efectivamente, algunos quedan excluidos de 
la pregunta, por lo que la necesaria condición de simultaneidad del amor o de la coope-
ración no se satisface y, por lo tanto, no da respuesta a la Objeción de inviabilidad y no 
ofrece una solución. 
La doctrina moísta solo puede salvarse refugiándose en la voluntad del Cielo, que es 
‘independiente’ de las condiciones reales de espacio y tiempo. Sucede igual que con el 
«bien universal» platónico al que critica en esos términos Aristóteles en el primer capí-
tulo de la Ética a Nicómaco.
Con esto hemos llegado al punto adecuado para poder representarnos mejor la Vo-
luntad del Cielo y debemos hacerlo preguntándonos: ¿qué carencia cubre el Cielo, la Idea 
o Dios o hasta los dioses? Sabemos que la parcialidad es la guerra y la guerra requiere el 
engaño, tanto al enemigo como a los subordinados. Para la universalidad o humanidad 
necesitamos actuar simultáneamente, pues actuar con humanidad de modo unilateral es 
la ruina. De modo que, en esas circunstancias de desconocimiento e ignorancia mutuos, 
la voluntad del Cielo, que nos refiere por su misma figuración a la totalidad de los seres 
humanos, es capaz de sostener la doctrina del Amor Universal.
Pero nos sucede que hoy día la Voluntad del Cielo nos resulta irrelevante e innece-
saria. La Voluntad del Cielo estaba ahí para suplir esa falta de contacto con los otros 
seres humanos, para cubrir esa ignorancia, esa carencia, tal como cubrían ignorancia las 
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creencias en los espíritus y los dioses para dar explicación de los fenómenos naturales que 
en su día eran inexplicables de otro modo. 
Pero hoy conocemos los límites del mundo, los habitantes que hay en él y donde 
se encuentran y todo sobre ellos y también nos podemos comunicar con ellos. Se trata 
solo, pues, de convocar a todos a establecer la unidad humana, la comunidad humana, 
para así poder ya usar el sentido común, la no discriminación en lugar de la violencia y 
el engaño e, igualmente, en lugar de ocuparnos solo de oponernos unos a otros como 
hasta ahora, dedicarnos plenamente a beneficiarnos todos y al progreso común humano, 
al «amor y ayuda mutua universal», según los términos de Mòzǐ. 
En efecto, la cuestión está en que esa propuesta práctica bien explícita y reiterada de 
Mòzǐ; la sustitución de la parcialidad por la universalidad, ha de llevarse a cabo desde 
su mismo principio ya de modo acordado, universal y simultáneamente, para lo que 
solo necesitamos convocar a todos a una plaza pública mundial en la que hacer uso del 
sentido común, sobra decir humano, que por su simple práctica pondrá de lado las fic-
ciones, figuraciones y creencias, por bien cándidas y piadosas que sean, para dar lugar a 
la cooperación y al Amor universal anunciado por Mòzǐ.
Con todo, hay algunas personas con mayores capacidades de representar a la huma-
nidad, y son aquellas a las que Cervantes en este mismo sentido aquí expuesto califica de 
‘discretas’, aquellas personas que comprenden el sentido de las creencias y saben respetar-
las advirtiendo que nacieron para cubrir esas carencias del pasado, teniendo así también 
en cuenta los sentimientos de las personas y, por tanto, con capacidad para convocarlas 
con inteligencia y sabiduría, pues el amor universal no puede consentir ni una menos.
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Sabemos que la China es posiblemente el estado más antiguo que ha sobrevivido hasta la actualidad. Con una historia tan antigua, resulta lógico pensar que el terri-torio chino haya sido sujeto de múltiples idealizaciones y mitificaciones. En estas 
páginas expondremos la visión que los griegos de la Antigüedad tenían sobre China a 
partir de textos seleccionados de autores de distintas épocas. Así pues, seremos testigos 
de cómo un territorio tan lejano y exótico se describía por los griegos como un lugar 
lleno de riquezas, de seres extraordinarios y de peligros, características que encajan con 
los elementos básicos que configuran el género de la literatura de viajes, la cual, como 
veremos, tuvo sus precedentes en la literatura griega antigua.
Para una persona totalmente inexperta en el campo de la sinología, como es el caso, 
a la hora de realizar un estudio de este tipo, es necesario, en primer lugar, familiarizarse 
con los nombres que los griegos de la Antigüedad y los romanos otorgaron a este terri-
torio y a sus habitantes. 
El término más habitual entre los griegos para referirse al territorio chino es «Seres» 
(Σῆρες), que Hesiquio nos define como: «ζῶα νήϑοντα μέταξαν ἤ ὄνομα ἔϑνους, ὅϑεν 
ἔρχεται καὶ τὸ ὁλοσήρικον» (Animales que han cambiado su ruta dándose la vuelta, 
o nombre de un pueblo, de donde viene también ‘totalmente sérico)1. A partir de esta 
definición del gramático del s. v d.C. observamos la importancia que los griegos dieron 
a la seda, pues a partir del nombre del pueblo se referían a los materiales «hechos com-
pletamente de seda». Efectivamente, «Seres» deriva del chino  /sī/, que significa «seda» 
(Malinowski, Paron y Szmoniewski: 2012, pp. 14-15). El Léxico de Focio también hace 
referencia a que el nombre del pueblo (Σῆρες) da nombre también al tejido fabricado 
con seda. Así pues, nos encontramos ante un proceso de metonimia por el cual la gente 
es designada a partir del material con el que comercia (Malinowski, Paron y Szmoniews-
ki: 2012, p. 17). Otro gramático que incluye en su Περὶ κλίσεως ὀνομάτων el nombre 
de Σῆρες es Herodiano, quien nos dice: «Σῆρες δέ εἰσιν ἔϑνος, ὅϑεν τὰ σηρικὰ ἱμάτια, 
τὰ πολυτελῆ» (Seres es el pueblo de donde vienen los tejidos séricos, que son muy caros). 
1 Todos los textos griegos y latinos han sido extraídos de las bases de datos Thesaurus Linguae Graecae 
y The Packard Humanities Institute respectivamente. Las traducciones son propias.
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En latín encontramos el vocablo Sina, del cual deriva el nombre que utilizamos ac-
tualmente para referir a este país en prácticamente todas las lenguas indoeuropeas. Esta 
palabra penetró en el latín a través del antiguo indio en el s. ii a.C. Su etimología remite 
a la dinastía Ch’in, que gobernó en China desde el 221 a.C. hasta el 206 a.C. (Mali-
nowski, Paron y Szmoniewski: 2012, p. 15).
Mucho más tardía es la denominación de «Catay», cuyo origen remonta al siglo xii 
de nuestra era. El nombre fue tomado de una tribu que dominaba el norte de China, la 
dinastía Liao, que conocía a los chinos con los términos Ch’itan, Khitan o Khitai, deri-
vando finalmente a Catay. La expansión de este término, sin duda, deriva de los libros 
de viajes de la época, de los que hablaremos más adelante.
Una vez solucionado este primer problema, debemos responder a preguntas como: 
¿los antiguos griegos tuvieron contactos con los chinos?, ¿qué tipos de contactos man-
tuvieron?, ¿a partir de qué época empezaron estos contactos? Como veremos a conti-
nuación, los griegos se acercaron a estos territorios por interés comercial, parece ser que 
a partir del s. ii a.C. No sólo les interesaba la seda, sino que los chinos también desco-
llaban por la fabricación de flechas y por su hierro (Malinowski, Paron y Szmoniewski: 
2012, p. 13).
Cuando ya hayamos podido despejar todas estas dudas, seremos capaces de empezar 
a investigar en el tema que nos preocupa: ¿qué visión tenían los griegos sobre China? 
Otra contrapartida muy interesante es la de saber qué opinaban y cómo concebían los 
chinos antiguos a Occidente en general, y a los griegos en particular, aunque excluiremos 
de esta investigación este punto tanto por razones pragmáticas (solamente con los textos 
en los cuales los griegos hablan sobre los chinos ya podemos escribir muchas páginas) 
como por razones académicas (simplemente podríamos ser capaces de leer lo que ya han 
dicho otros expertos a causa de nuestro desconocimiento sobre las fuentes primarias 
asiáticas).
Referencias a China en los textos griegos antiguos
Como sucede habitualmente, la primera referencia a este pueblo que encontramos en 
la literatura occidental aparece en las Historias de Heródoto (s. v a.C.), el pater historiae, 
quien habló de los hiperbóreos, a quienes algunos investigadores han identificado con 
los habitantes de la región de Kuanchung y otras zonas del río Amarillo. Otra referencia 
muy importante es la del astrónomo y geógrafo Ptolomeo de Alejandría (s. ii d.C.), 
quien confirmó que los griegos ya conocían China desde antes del s. ii a.C. gracias a 
la información que le proporcionaron viajeros de la ruta de la Seda (Geog. 1, 11 – 17). 
Incluso Paladio de Galacia (s. iv- v d.C.), en su obra titulada De gentibus Indiae et Brag-
manibus (1, 2) afirma que corría el falso rumor de que Alejandro Magno, quien vivió en 
el s. iv a.C., había llegado al territorio chino:
Διήγημα δὲ φέρεται Ἀλεξάνδρου τοῦ τῶν Μακεδόνων βασιλέως ἐξηγησαμένου 
ποσῶς τὸν βίον αὐτῶν· κἀκείνῳ δὲ τάχα ὑπῆρχεν ὡς ἐκ παρακούσματος· οὔτε γὰρ 
αὐτός, ὡς οἶμαι, τὸν Γάγγην ἐπεραιώϑη, ἀλλ› ἄχρι τῆς Σηρικῆς φϑάσας, ἔνϑα τὸν 
μέταξον οἱ σῆρες τίκτουσιν, κἀκεῖ λιϑίνην στήλην στήσας ἐπέγρανεν· Ἀλέξανδρος ὁ 
Μακεδὼν ἔφϑασε μέχρι τοῦ τόπου τούτου. 
Se cuenta una gran cantidad de historias sobre la vida de Alejandro cuando éste era el 
rey de los macedonios, y existen muchas de éstas que son totalmente falsas, pues éste, 
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hasta donde yo sé, ni llegó al Ganges, ni tampoco al territorio de Seres, donde se pro-
duce la seda, ni allí hay erigida ninguna inscripción que diga: «Alejandro el macedonio 
llegó hasta este lugar». 
Se confirma de este modo que, por una parte, los griegos conocieron la existencia 
del territorio chino desde muy temprano y que, a partir del s. ii a.C., empezaron a esta-
blecer contactos comerciales, especialmente para adquirir seda. Los griegos aumentaron 
su presencia comercial en estos territorios en época bizantina, tal como nos confirma 
el testimonio de la numismática (Malinowski, Paron y Szmoniewski: 2012, p. 41). En 
palabras de Liu (2010, p. 12):
Coins constituted an important element in the exchange system on the Silk Road which was 
a specific transmission belt linking Asia and Europe. It served to trade not only silk, but 
primarily all the treasures the exotic East could offer: spices, precious stones, natural resources 
etc. Besides material goods, the Silk Road was used for transmitting cultural values both in 
the spirituals, religious or artistic sphere.
Dicho esto, nos disponemos a presentar una serie de textos de autores griegos a partir 
de los cuales podremos esbozar las características que éstos atribuían al territorio chino.
China como lugar remoto y peligroso
Es evidente que la China se presenta como un territorio lejano, tal vez, el lugar más 
recóndito de la tierra para los griegos de la Antigüedad. Así, las Pseudoclementinas (9, 19, 
1), fragmentos apócrifos de las Recognitiones de Clemente de Roma, posiblemente com-
puestas en el s. v d.C., rezan lo siguiente: «Σῆρες οἱ τὸ ἄρκον τῆς χέρσου οἰκοῦντες» 
(Los Seres son aquellos que habitan en el lugar más lejano del continente).
El Periplo del mar Eritreo (64), obra cuya autoría se ha atribuído al historiador Flavio 
Arriano (s. ii d.C.), dice lo siguiente con respecto a las complicaciones para poder llegar 
y salir de este territorio: «Εἰς δὲ τὴν Θῖνα ταύτην οὐκ ἔστιν εὐχερῶς ἀπελϑεῖν· σπανίως 
γὰρ ἀπ› αὐτῆς τινὲς οὐ πολλοὶ ἔρχονται» (No faltan peligros para regresar a esta China. 
Pues no es poco frecuente que muchos no vuelvan de ella).
La idea de lejanía es un elemento clave en la idealización de sitios remotos cuyo ac-
ceso resulta complicado. Otro ejemplo de estos lugares remotos e idealizados dentro de 
la literatura griega es el de la isla mágica, capaz de moverse, y protegida por los dioses, 
como podemos leer, por ejemplo, en la Odisea (X 1-13). En estas islas divinas, como 
veremos que también sucede con el caso de la China, habitan seres caracterizados por 
su piedad, belleza y sabiduría, entre otras muchas características positivas. Algunos tes-
timonios de la Antigüedad, como es el caso del geógrafo del s. ii d.C. Pausanias (6, 26, 
8-9) atribuye la categoría de isla a la China, tal vez movido por esta falsa idea de que en 
las islas tenían mayor cabida los fenómenos maravillosos.
γινώσκεται δὲ ἡ Σηρία νῆσος ἐν μυχῷ ϑαλάσσης κειμένη τῆς Ἐρυϑρᾶς. ἤκουσα δὲ 
καὶ ὡς οὐχ ἡ Ἐρυϑρά, ποταμὸς δὲ ὃν Σῆρα ὀνομάζουσιν, οὗτός ἐστιν ὁ ποιῶν νῆσον 
αὐτήν, ὥσπερ καὶ Αἰγύπτου τὸ Δέλτα ὑπὸ τοῦ Νείλου καὶ οὐχ ὑπὸ μιᾶς περιέχεσϑαι 
ϑαλάσσης· τοιαύτην ἑτέραν καὶ τὴν Σηρίαν νῆσον εἶναι.
Se sabe que Seria es una isla que se ubica en la parte más recóndita del mar Rojo. Aun-
que he escuchado que no se trata del mar Rojo, sino de un río que se llama Ser. Éste 
es el que la convierte en isla, así como sucede con el Delta del Nilo de Egipto, el cual 
tampoco está rodeado por mar alguno. Otra isla semejante es Seria. 
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Podemos también citar el caso de los Brahmanes, una de las cuatro castas sacerdotales 
de la religión hinduista, la cual, en la época védica (s. v a.C.) era la encargada de recitar 
los himnos del Rig-veda durante la ejecución de los sacrificios. Los autores clásicos situa-
ban a estos sacerdotes también en un lugar utópico, en uno de los extremos de la Índia, 
en una región fabulosa, atrayente, pero al mismo tiempo peligrosa (Di Serio: 2018, pp. 
19-31). Contribuye al exotismo de este lugar y de estas gentes el hecho de que se dice 
de éstos que no utilizan vestimentas comunes, sino que las llevan repletas de piedras 
preciosas, que no trabajan ni enferman, y que pueden llegar a vivir hasta 120 años (Ibi-
dem). Se podría así pues considerar que estos pueblos orientales son un emblema de un 
modus vivendi perfecto, donde los hombres aún no han sido contaminados por ninguna 
maldad humana y viven en total contacto con la naturaleza.
Otro texto muy interesante que también hace referencia a la lejanía de este territorio 
es la Topografía cristiana de Cosmas Indicopleustes (2, 45-46), un marino alejandrino 
que navegó a Etiopía, la India y a Sri Lanka en la primera mitad del s. vi d.C., antes de 
hacerse monje y escribir su obra en la que describe los lugares que visitó:
Οὐ μὴν ἀλλὰ καὶ οἱ ἄνϑρωποι ποϑοῦντες τὰ πολλὰ μανϑάνειν καὶ περιεργάζεσϑαι, 
εἴπερ ἦν ὁ παράδεισος ἐν ταύτῃ τῇ γῇ, οὐκ ὤκνουν οἱ πολλοὶ φϑάσαι μέχρι τῶν 
αὐτόϑι. Εἰ γὰρ διὰ μέταξιν εἰς τὰ ἔσχατα τῆς γῆς τινες ἐμπορίας οἰκτρᾶς χάριν οὐκ 
ὀκνοῦσι διελϑεῖν, πῶς ἂν περὶ τῆς ϑέας αὐτοῦ τοῦ παραδείσου ὤκνησαν πορεύεσϑαι; 
Αὕτη δὲ ἡ χώρα τοῦ μεταξίου ἐστὶν ἐν τῇ ἐσωτέρᾳ πάντων Ἰνδίᾳ, κατὰ τὸ ἀριστερὸν 
μέρος εἰσιόντων τοῦ Ἰνδικοῦ πελάγους, περαιτέρω πολὺ τοῦ Περσικοῦ κόλπου 
καὶ τῆς νήσου τῆς καλουμένης παρὰ μὲν Ἰνδοῖς, Σελεδίβα, παρὰ δὲ τοῖς Ἕλλησι, 
Ταπροβάνη, Τζίνιστα οὕτω καλουμένη, κυκλουμένη πάλιν ἐξ ἀριστερῶν ὑπὸ τοῦ 
Ὠκεανοῦ, ὥσπερ καὶ ἡ Βαρβαρία κυκλοῦται ἐκ δεξιῶν ὑπ’ αὐτοῦ. Καί φασιν οἱ Ἰνδοί, 
οἱ φιλόσοφοι, οἱ καλούμενοι Βραχμάνες, ὅτι ἐὰν βάλῃς ἀπὸ Τζίνιστα σπαρτίον 
διελϑεῖν διὰ Περσίδος ἕως Ῥωμανίας ὡς ἀπὸ κανόνος τὸ μεσαίτατον τοῦ κόσμου 
ἐστί, καὶ τάχα ἀληϑεύουσιν. μεσαίτατον τοῦ κόσμου ἐστί, καὶ τάχα ἀληϑεύουσιν. 
Πολὺ γὰρ ἀριστερά ἐστιν, ὡς δι’ ὀλίγου χρόνου βασταγὰς μεταξίου γίνεσϑαι ἐκ τῶν 
ἐκεῖ, ἐκ διαδοχῆς ἑτέρων ἐϑνῶν, ἐν Περσίδι διὰ τῆς γῆς, διὰ δὲ τῆς ϑαλάσσης πάνυ 
πολλὰ διαστήματα ἀπέχουσα ἀπὸ τῆς Περσίδος. Ὅσον γὰρ διάστημα ἔχει ὁ κόλπος 
ὁ Περσικὸς εἰσερχόμενος ἐν Περσίδι, τοσοῦτο διάστημα πάλιν ἀπὸ τῆς Ταπροβάνης 
καὶ περαιτέρω ποιεῖ ἐπὶ τὰ ἀριστερὰ εἰσερχόμενός τις ἐν αὐτῇ τῇ Τζίνιστα, μετὰ τὸ 
καὶ διαστήματα πάλιν ἱκανὰ ἔχειν ἀπὸ τῆς ἀρχῆς ἐξ αὐτοῦ τοῦ Περσικοῦ κόλπου, 
ὅλον τὸ Ἰνδικὸν πέλαγος ἕως Ταπροβάνης καὶ ἐπέκεινα. Διατέμνει οὖν πολλὰ 
διαστήματα ὁ διὰ τῆς ὁδοῦ ἐρχόμενος ἀπὸ Τζίνιστα ἐπὶ Περσίδα, ὅϑεν καὶ πλῆϑος 
μεταξίου ἀεὶ ἐπὶ τὴν Περσίδα εὑρίσκεται. Περαιτέρω δὲ τῆς Τζίνιστα οὔτε πλέεται 
οὔτε οἰκεῖται. 
Si todavía el Paraíso existió en esta tierra nuestra, uno de los muchos hombres de en-
tre aquellos quienes están ansiosos por saber e inquirir dentro de todo tipo de temas, 
pensarán que no puede ser muy rápido llegar allí: si hay alguien a quien por procurar 
seda por la miserable ganancia del comercio no duda en viajar al mas recóndito fin de 
la tierra, ¿cómo dudarán en ir donde ganarán una vista del Paraíso mismo? Ahora, este 
país de la seda está situado en lo más remoto de todas las Indias, y yace a la izquierda 
de aquellos que entran al mar Indio, lejos más allá del golfo Pérsico, y la isla llamada 
por los Indios Selebida y por los Griegos Taprobane. Es llamada Tzinitza, y está rodeada 
en la izquierda por el océano, así como Barbaria está rodeada por él a la derecha. Los 
filósofos Indios, llamados brahmanes, dicen que si tú estiras una cuerda de Tzinitza para 
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pasar a través de Persia hacia delante a los dominios Romanos, el centro de la tierra sería 
correctamente bien trazado, y ellos quizás estén en lo correcto. El país en cuestión dobla 
considerablemente a la izquierda, así que las cargas de seda pasando por tierra de una 
nación a otra, llegan a Persia en un tiempo comparativamente corto; mientras la ruta 
por mar a Persia es bastamente más grande. Para tal inmensa distancia como la del golfo 
Pérsico que fluye dentro de Persia, tan grande es la distancia e incluso una más grande 
tiene uno que recorrer, quién, dirigiéndose hacia Tzinitza, ponen velas hacia el este de 
Taprobane; mientras además, las distancias de la boca del golfo Pérsico a Taprobane; 
y las partes más allá a través de todo el ancho del mar Indio son muy considerables. 
Entonces quien viene por tierra de Tzinitza a Persia acorta muy considerable la distancia 
del viaje. Este es el porqué de que siempre se encuentra gran cantidad de seda en Persia. 
Más allá de Tzinitza no hay ni navegación ni ninguna tierra habitada.
Ahora bien, los propios griegos eran conscientes de que, al hablar de lugares remotos 
y poco conocidos, era bastante posible que se magnificase la naturaleza de dichos sitios, 
hasta el punto de llegar a mitificarlos o idealizarlos, precisamente como consecuencia de 
la distancia que los separaba de ellos. Esta idea nos la transmite Estrabón (s. i a.C. – i d. 
C.) en su Geografía (15, 1, 37):
Ἀρίστη δ› ὁμολογεῖται πᾶσα ἡ τοῦ Ὑπάνιος πέραν· οὐκ ἀκριβοῦνται δέ, ἀλλὰ διὰ τὴν 
ἄγνοιαν καὶ τὸν ἐκτοπισμὸν λέγεται πάντ› ἐπὶ τὸ μεῖζον ἢ τὸ τερατωδέστερον· οἷα 
τὰ τῶν χρυσωρύχων μυρμήκων καὶ ἄλλων ϑηρίων τε καὶ ἀνϑρώπων ἰδιομόρφων καὶ 
δυνάμεσί τισιν ἐξηλλαγμένων, ὡς τοὺς Σῆρας μακροβίους φασὶ πέρα καὶ διακοσίων 
ἐτῶν παρατείνοντας. 
La erudición está de acuerdo en que el país en su conjunto en el lado opuesto de la 
Hypanis es mejor; pero no lo describen con precisión, y debido a su ignorancia y de 
su lejanía magnifican todas las cosas por hacerlos más maravillosa. Por ejemplo, las 
historias de las hormigas que la mina de oro y de otras criaturas. Ambos, animales y 
seres humanos, que son de forma peculiar y con respecto a ciertos poderes naturales han 
sufrido cambios completos, como, por ejemplo, los Seres, que, dicen, son de larga vida, 
y prolongan su vida incluso más allá de doscientos años. 
De este modo, se atribuyen características maravillosas, que no podrían ser creíbles 
en el caso de tener lugar en el territorio propio, a estos territorios tan alejados.
China como lugar utópico y repleto de elementos maravillosos
En el pasaje de Estrabón (Geogr. 15, 1, 37) ya hemos encontrado uno de los elemen-
tos maravillosos que los griegos atribuían a este lugar: la longevidad. Ahora bien, aunque 
sin duda se trata de una hipérbole (ningún ser humano es capaz de vivir mucho más de 
cien años), este elemento podría tener una base real. En esta misma línea encontramos 
la siguiente referencia del Macrobio de Luciano (5, 2):
καὶ ἔϑνη ὅλα μακροβιώτατα, ὥσπερ Σῆρας μὲν ἱστοροῦσι μέχρι τριακοσίων ζῆν 
ἐτῶν, οἱ μὲν τῷ ἀέρι, οἱ δὲ τῇ γῇ τὴν αἰτίαν τοῦ μακροῦ γήρως προστιϑέντες, οἱ δὲ 
καὶ τῇ διαίτῃ· ὑδροποτεῖν γάρ φασι τὸ ἔϑνος τοῦτο σύμπαν. καὶ Ἀϑῴτας δὲ μέχρι 
τριάκοντα καὶ ἑκατὸν ἐτῶν βιοῦν ἱστορεῖται, καὶ τοὺς Χαλδαίους ὑπὲρ τὰ ἑκατὸν 
ἔτη βιοῦν λόγος.
Ciertamente hay incluso naciones enteras que viven muchos años, como los Seres, que 
dicen que viven hasta 300 años: algunos atribuyen su longevidad al clima, otros a la 
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tierra, y otros a su dieta, pues algunos dicen que no beben otra cosa que no sea agua. 
De la gente del Atos también se dice que viven una centena de años, y que los Caldeos 
viven más de cien.
Las Pseudoclementinas (8, 48), esta vez en latín, dan más razones por las cuales este 
pueblo es capaz de vivir durante tantos años y, además, lo describe como un territorio 
cuyos habitantes tienen, desde su punto de vista, unos hábitos muy saludables:
Nam Seres quia caste vivunt, expertes habentur horum omnium, quia neque post conceptum 
adiri ultra apud eos feminam fas est, neque cum purgatur; carnibus ibi immundis nemo ves-
citur, sacrificia nemo novit, secundum iustitiam omnes sibi ipsis iudices fiunt. Idcirco igitur 
neque castigantur istis plagis quas supra diximus, et plurimum temporis in vita durantes, 
absque aegritudine finiunt vitam. 
Pues los Seres, como viven de manera virtuosa, están libres de todas estas cosas, porque 
no es lícito que la mujer salga fuera de su casa después del parto, incluso si ya se ha pu-
rificado. Allí nadie se alimenta con carne que no esté limpia, desconocen los sacrificios 
y todos se han convertido en sus propios jueces obedeciendo la justicia. Por todo esto 
no han sido castigados por esas plagas de las que hemos hablado anteriormente, y viven 
muchísimos años hasta que mueren, ajenos a cualquier enfermedad.
La caracterización de un lugar tan utópico, con un modus vivendi tan saludable, 
también tiene su contrapartida en el carácter de sus gentes, las cuales viven alejados de 
cualquier tipo de preocupación, tal y como explica el historiador del s. iv d.C. Amiano 
Marcelino (23, 6, 67):
agunt autem ipsi quietius Seres, armorum semper et proeliorum expertes, utque hominibus 
sedatis et placidis otium est voluptabile, nulli finitimorum molesti. Caeli apud eos iucunda 
salubrisque temperies, aeris facies munda leniumque ventorum commodissimus flatus et 
abunde silvae sublucidae.
Pero los Seres viven mucho más tranquilos, en todo momento desprovistos de armas y 
de batallas, donde el tiempo libre pasa agradablemente para los hombres que descansan y 
que permanecen tranquilos, donde nadie se enfada con sus vecinos. La temperatura de su 
cielo es adecuada para una buena salud, y el aire tiene una forma suave y limpia, con un 
soplido de los vientos muy beneficioso, y son mucho más abundantes las selvas apacibles. 
No hemos de olvidar que en esta región tan idílica se hallan los materiales en cuya 
búsqueda marchaban los griegos, especialmente la seda. En el siguiente texto de las 
Etiópicas de Heliodoro (10, 25, 2) encontramos una referencia a un tipo de seda fa-
bricada a partir de las arañas, las cuales los chinos entregan como obsequio durante las 
nupcias de Teágenes y Cariclea. Estos elementos preciosos aumentan el exotismo de este 
lugar utópico: «Μετὰ τοῦτον οἱ Σηρῶν προσήγοντο πρεσβευταί, τῶν παρ´ αὐτοῖς 
ἀραχνίων νήματά τε καὶ ὑφάσματα τὴν μὲν φοινικοβαφῆ τὴν δὲ λευκοτάτην ἐσϑῆτα 
προσκομίζοντες» (Después de él fueron presentados los embajadores de los Seres, que 
mostraron telas hechas con los hilos de ciertas arañas de sus países, algunas blancas y 
otras teñidas de púrpura).
En definitiva, nos encontramos con que China (el territorio de los Seres) es ubicada 
por los griegos en uno de los confines de la tierra, algo que no se aleja de la realidad te-
niendo en cuenta que entre los antiguos los únicos continentes conocidos eran Europa, 
Asia y el norte de África. Además, su lejanía permitió que el territorio se idealizase como 
un entorno utópico acerca del cual se narraban múltiples historias, muchas de ellas 
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fantásticas. Alcanzar estos lugares tan remotos siempre entrañaba un riesgo, algo que no 
debe extrañarnos teniendo en cuenta que la navegación en la Antigüedad no ofrecía las 
comodidades que tenemos hoy en día para poder realizar viajes de larga duración. Ahora 
bien, una vez alcanzados, permitían conocer grandes paraísos, tanto desde el punto de 
vista económico (comercio con seda, especias, hierro...) como desde un punto de vista 
mucho más personal, pues los griegos podían conocer los hábitos de los chinos, a quie-
nes consideraban altamente saludables, de hecho, una de las maravillas que allí tenían 
lugar y que más llamaron la atención de los autores griegos era su longevidad. 
Teniendo en cuenta esta visión que los griegos tuvieron sobre los chinos en la An-
tigüedad, destacaremos en las conclusiones dos fenómenos: 1) A pesar del helenocen-
trismo que ha caracterizado a la cultura helena, elemento que podemos encontrar en su 
máximo apogeo en las Historiae de Heródoto, según el cual todo lo no-griego es bárbaro 
y, por tanto, nocivo y evitable, la China se configura en muchas ocasiones como un locus 
amoenus. 2) Muchas de las características que se atribuyen al territorio Chino coinciden 
con los elementos que por definición tienen los territorios exóticos en la literatura me-
dieval de viajes (lejanía, peligros, riquezas, elementos maravillosos). Podríamos encon-
trarnos, de este modo, ante uno de los precedentes de este tópico. 
Conclusiones
Como acabamos de enunciar, en primer lugar, nos sorprende el idílico retrato que los 
autores griegos nos ofrecen sobre el territorio chino. Todos conocemos la obra del his-
toriador de Halicarnaso, en la que no sólo relata las causas y el desarrollo de las Guerras 
Médicas, sino que aprovecha cualquier detalle o acontecimiento para poder añadir sus 
famosas digresiones, gracias a las que nos permite conocer los aspectos más anecdóticos 
de los pueblos no-griegos. Si bien es cierto que algunas costumbres foráneas parecen cau-
tivar la simpatía del autor, sin embargo, las más grandes atrocidades se cometen en terri-
torios lejanos, pues estos actos despiadados se consideran inconcebibles e inejecutables 
dentro del mundo heleno. Así pues, se ha venido diciendo que los griegos tenían una 
visión helenocentrista del mundo, de hecho, la mitología griega situaba a la isla de Delos 
en el centro de la tierra. En cambio, en el caso de China, más bien nos encontramos con 
un modelo digno de imitación. ¿A qué se debe esta idealización? Podemos destacar varias 
causas. La primera sería que, a diferencia de muchos de los territorios que se describen 
en las Historiae herodotianas, China es un lugar demasiado remoto, situado en los con-
fines del mundo conocido. Por tanto, no supone ningún peligro real para los griegos, 
a diferencia de muchas de las gentes de las que se habla en las Historiae, quienes sí que 
pueden llegar a convertirse en enemigos reales para los griegos. La segunda sería que no 
hemos de olvidar que la mayor parte de los textos en los que hallamos referencias a la 
China datan de entre los siglos ii-i a.C. en adelante, con la excepción de las referencias 
a los hiperbóreos, a quienes los griegos tampoco eran capaces de situar en unas coorde-
nadas precisas. Así pues, mientras que en época clásica, el período de mayor expansión 
de la Atenas de Pericles, los griegos se consideraban a ellos mismos como el ombligo del 
mundo; más adelante, con el fin de las Guerras del Peloponeso y la decadencia cultural 
de Atenas, los griegos abrieron sus miras a otros territorios, en un contexto en que, es-
pecialmente con las conquistas de Alejandro Magno, era habitual interactuar con gentes 
venidas de todas las partes del Imperio Helenístico, y, años después, del Romano. Poco 
a poco se fueron idealizando territorios lejanos, incluso aquellos que habían sido por 
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antonomasia los enemigos de los griegos, como sucede con la Ciropedia de Jenofonte, 
obra en la cual el historiador ateniense residente en Esparta elogia muchos aspectos de la 
política y de la educación persa a través de la figura de Ciro. 
En segundo lugar, hemos visto cómo los griegos atribuyeron al territorio chino las 
siguientes características: lejanía, viaje con riesgos, lugar repleto de riquezas, lugar re-
pleto de maravillas, lugar donde las gentes son justas y viven en armonía. Precisamente 
muchos de estos elementos se irán repitiendo paulatinamente a la hora de describir 
territorios lejanos hasta llegar a caracterizar un subgénero literario, la literatura de viajes. 
No en balde encontramos a muchos autores griegos como precedentes de este subgénero 
literario (Estrabón, Pausanias, Heródoto...). Teniendo esto en cuenta, del mismo modo 
que los autores griegos sirvieron como fuente de inspiración a estos viajeros que siglos 
más tarde se decidieron a contar sus historias, también sirvieron como modelo a la hora 
de caracterizar la naturaleza de los territorios asiáticos. 
En un estudio sobre un personaje maravilloso, las hormigas guardianas de tesoros (Pé-
rez-Ródenas: 2019, pp. 297-312), criaturas a las que se ha hecho referencia más arriba en 
un texto de Estrabón, explicamos cómo los antiguos solían intercambiar los nombres de 
Etiopía y de la India con gran facilidad. En este caso, quizás Estrabón estuviese incluyen-
do en esta ecuación el territorio chino. En cualquier caso, con la figura de las hormigas 
gigantes, las cuales se caracterizan por cumplir la función de proteger el oro que se encuen-
tra cerca de sus hormigueros, podíamos ver muy claramente cómo estos países remotos 
adonde los aventureros o los viajeros se aproximaban, no sólo con el objetivo de explorar 
el mundo y de vivir aventuras, sino también para conseguir riquezas, tenían que superar 
una serie de obstáculos (la distancia, el viaje, los seres monstruosos) para poder alcanzar 
sus objetivos (satisfacer su afán de aventuras, conseguir el oro de los hormigueros…). No 
obstante, en el caso de China, más allá de la distancia geográfica, no encontramos grandes 
riesgos. Por el contrario, Seres, el territorio de donde proviene el material para fabricar los 
costosos y elegantes tejidos de seda, destaca por la buena organización social donde los 
ciudadanos se rigen a sí mismos según su propia justicia, donde los habitantes viven en 
armonía alejados del trabajo pesado, desconocedores de las enfermedades, bajo un clima 
que bien podría compararse con el mediterráneo de los propios griegos, y con una dieta 
y unos hábitos de salud que les permiten alargar sus vidas hasta la centena. ¿Cuál sería, 
entonces, el peligro al que hemos referido en el título de estas páginas? La desilusión que 
los griegos que se esforzasen por llegar hasta allí experimentarían al comprobar que toda 
esta información respondía a una idealización y no a una realidad. 
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Introducción y metodología
Abundan las comparaciones entre la Grecia y la China antiguas, dos de las cul-turas más desarrolladas de su tiempo y de enorme trascendencia en sus respecti-vos contextos geográficos. Parece probado que no hubo ninguna influencia entre 
ambas y que sus similitudes surgieron de una evolución autónoma, lo que las hace tanto 
más interesantes (Vernant y Gernet: 1982; Tanner: 2009). Con todo, aun desdibujado 
por la enorme distancia geográfica, chinos y griegos sí que tuvieron conocimiento mu-
tuo de su existencia. Diferentes estudios, a los que poco podemos aportar, han tratado ya 
tanto la visión griega (o greco-romana) de los chinos como la visión china de los griegos 
(Malinowski: 2015; Walter: 2016). Como helenistas, esperamos contribuir a definir, 
aunque sea solo en sus rasgos principales, la noción griega de los chinos mediante el 
análisis de las fuentes escritas que aluden a los pueblos del lejano Oriente y, así, a com-
prender su posición en la propia tradición griega. Aprovechamos para ofrecer, asimismo, 
un apéndice con traducciones castellanas de los pasajes referidos como nuestras fuentes, 
muchas de las cuales no han sido editadas ni traducidas a esta lengua.
Limitamos nuestro corpus a aquellos textos, desde época clásica hasta el final de la 
Antigüedad (ss. v aev – vi ev, con alguna ocasional incursión en el s. ix ev, comienzos 
de época bizantina), que tratan de pueblos lejanos y que mencionan China directa o 
indirectamente. Por el momento, para una mayor precisión en nuestros resultados, que 
podrán ser completados en investigaciones sucesivas, nos fijamos solo en fuentes grie-
gas. Reconocemos, sin embargo, que algunos textos en latín podrían ser más antiguos y 
transmitir conocimientos anteriores comunes o heredados de los griegos, ya que a partir 
del s. i aev todo el mundo griego formaba parte ya del imperio romano y muchos autores 
posteriores eran ya ciudadanos romanos. 
Nuestro objeto de estudio, estas menciones que buscamos, aparece algo difuso en 
los textos, puesto que los chinos no siempre fueron llamados así ni los nombres que se 
les aplican designan, quizás, un único pueblo. Por ello, y dadas las limitaciones de este 
trabajo, hemos debido excluir algunos textos que también aluden, sin mencionarlos cla-
ramente, a los chinos, u otros que tratan de ellos desde un punto de vista más etnológico 
que geográfico, centrados más en las maravillosas cualidades de este pueblo que en su 
localización y descripción real, más bien significativas para la paradoxografía.
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Exposición
Denominación
En Heródoto1 (s. vi aev) son los escitas, habitantes de los alrededores del Mar Negro, 
el pueblo más oriental conocido, mientras que a partir de Clemente Romano (s. ii ev), 
se aplicará el etnónimo «seres» o «seroi» a las gentes de lo que hoy entendemos, apro-
ximadamente, como China. El vínculo con los escitas permanece en Dioniso Periegeta 
(también del s. ii ev), quien los nombra entre los pueblos de los confines del mundo 
y que, según se infiere de la paráfrasis de Eustacio, engloban todas las razas orientales, 
como un hipéronimo. 
Los seres son mencionados, pues, por Clemente, quien solo los sitúa en el extremo 
oriental del mundo; Pausanias (s. ii ev), quien explica que les da nombre un renombrado 
tejido de extraña fabricación y precisa que Seria es una isla en el mar Rojo (Índico) o 
quizás en el delta del Ganges; Ptolomeo (s. ii ev), que los sitúa al extremo de la ruta de la 
seda; el Periegeta ya mencionado (s. ii ev), que los incluye vagamente entre los pueblos 
de Asia Central; dos paráfrasis a este texto (ss. ii y vi ev), de las cuales la primera concreta 
el marco geográfico a los bordes del mar Caspio; Paladio de Galacia (s. v ev) al describir 
la India; una entrada lexicográfica que los define como pueblo índico, y Simeón Seth (s. 
xi ev), quien localiza en el extremo oriente la ciudad de Seres, del pueblo de los sinos2. 
No es Simeón, autor ya bizantino quien introduce el nuevo etnónimo, «sinos», sino 
el Periplo del Mar Rojo, de autoría incierta y fechado en el s. i o ii, que establece las 
denominaciones de Cis y Cina, más próximas al vocablo chino de «seda». Con ellas se 
refiere respectivamente a un país y su capital situados en el extremo norte y en el inte-
rior, limitando con el mar Caspio, mientras relega el título de extremo oriente a Jrises, 
«Dorada», rica isla en la desembocadura del Ganges con varios nombres en la tradición 
griega. Ptolomeo (s. ii ev) explicita más adelante la identidad de seres y sinos3. Igualmen-
te preciso, Cosmas Indicopleustes, ya en el s. vi, nombra Tzinista el país más oriental de 
la India, más incluso que Sri Lanka (Trapobane para los griegos)4. 
Seria (o Sérica), Cis, Tzinista y el etnónimo Sinos se refieren, pues, a un país definido 
mayoritariamente por su situación extremo-oriental, o por su vecindad con los pueblos 
centroasiáticos y el mar Caspio, cuando no con la India. Establecidas ya nuestras fuentes 
principales, cabe comprobar si estos términos se aplican a un mismo pueblo, los chinos, 
o a otras culturas centroasiáticas5. 
Situación geográfica
Biógrafos e investigadores menos precisos, como Paladio, aluden a la tierra de los 
seres más allá del Ganges; solo Pausanias, eminente geógrafo del mundo mediterráneo, 
más interesado en describir unos tejidos típicos de Élide que en la localización de nacio-
nes lejanas con cuya producción los compara, los sitúa en una isla que identificamos con 
1 Hdt. 4, 46, 2-3.
2 Clem. Recogn. 9, 19, 1; Paus. 6, 26, 6-9; Ptol. Geogr. 1, 11, 6; D.P. 758-759; Paraphr. D.P. 749-761; 
Pall. Gent. Ind. 2; Vran. FGrH 675 F 20; Eust. D.P. 752, 16-20; Sim. Seth. Consp. Rer. Nat. I, 2; II, 1.
3 Ptol. 1.17.4.
4 Peripl. M. Rubr. 64; Cosm. Ind. 2, 45.
5 La denominación de la actual China en las fuentes occidentales ha sido objeto de numerosos estu-
dios desde hace siglos y revisada en profundidad recientemente por Malinowski (:2012). 
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Sri Lanka. Esta isla a menudo se toma como referencia por marcar la frontera del mundo 
conocido directamente por los griegos. 
Apreciamos en general una mayor concreción geográfica en fuentes posteriores, a 
medida que se singularizan como rasgos distintivos de Seria su posición extrema y su 
contacto inmediato con los pueblos de Asia Central. Los datos más exactos son los de 
los tratados periegéticos o periplos, que introducen nuevas denominaciones, utilizadas 
solo por ellos, pero más próximas, aparentemente, a la lengua oriental, y que distinguen 
entre el país y una ciudad concreta, quizás por depender de menos fuentes secundarias. 
La localización más definida la da Apolodoro Artemiteno (s. ii aev)6, que añade los seres 
a los arios, bactrios y otros pueblos del Hindu-Kush sobre los que extendió Alejandro 
Magno su dominio. Interesantemente, Dionisio Periegeta, tras enumerar otros pueblos 
como los tocarios y los frurios con el mero etnónimo (cfr. Malinowski: 2012, p. 18 para 
más precisiones), habla en plural de los «bárbaros pueblos de los seres», de manera más 
vaga y con una cualificación aparte, sugiriendo una nación más numerosa, extensa y 
desconocida.
De nuevo, cuesta comprobar hasta qué punto las fuentes hablan de un mismo país, 
ya que muchas de ellas, tratados geográficos sobre otras tierras o descripciones generales 
del mundo, lo mencionan de pasada. Clemente apenas describe la vastísima extensión 
de Seria, magnitud que el autor del Periplo del Mar Rojo también adscribe a la ciudad 
interior de Cina, mientras que Dionisio Periegeta se limita a notar su cercanía de los 
afluentes del mar Caspio. 
Población
Solo las dos fuentes del s. ii ev dicen algo de los seres: son en apariencia como los 
etíopes, o una mezcla de escitas e indios según otros, describe Pausanias, y realizan in-
tercambios comerciales con nómadas fornidos de cara ancha, indica el Periplo del Mar 
Rojo. En cuanto a su comportamiento, Clemente los toma como ejemplo de pueblo 
muy virtuoso, sin asesinatos, ni robos, ni prostitución, ni idolatría. Sus buenos hábitos 
y longevidad, de hasta doscientos años, son retomados por otras fuentes griegas y en-
troncan con el tópico de pueblos lejanos de cualidades maravillosas, ya seres, ya hiper-
bóreos o etíopes (Redondo: 2018)7. Además, como confín oriental, China es precedida 
por los feacios de Esqueria, mítico pueblo insular del extremo oriental del mar8 que 
acoge a Ulises en la Odisea y cuya bondad y cualidades sobrehumanas quizás emanen 
del alba, connotada positivamente en oposición al ocaso, tierra de los difuntos (Nagy: 
1979, p. 206).
La mayoría de textos inciden en las peculiaridades indumentarias de los seres, rasgo 
definitorio que permite identificar a los chinos, o, en cualquier caso, reconocer en ellos 
a una misma cultura. Ya el Periplo del Mar Rojo lista entre sus principales exportaciones 
la seda cruda, el hilo de seda y los tejidos de seda. Pausanias informa de que los seres se 
visten con el hilo que produce un extraño insecto; Dionisio Periegeta, por el contrario, 
6 Apollod. Artem. FGrH 779 F 7a = Str. 11, 11, 1.
7 También Paladio confunde o asocia China y la India, cfr. Redondo y di Serio: 2019: «Palladio rife-
risce che essi [los brahmanes] abiterebbero in India e in Serica».
8 Sin embargo, previamente se mencionan los etíopes como el pueblo más oriental: Od. 1, 22-25.
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especifica el origen vegetal de sus valiosos tejidos, que rivalizan, eso sí, con la obra de 
las arañas, y que hace que renuncien a bueyes y ovejas para que no se coman sus plantas 
y flores, según explica ya su paráfrasis, a lo que el comentario de Eustacio añade que 
también cultivan el lino. Cosmas Indicopleustes solo destaca que comercian con seda, 
y tan estrecho es el vínculo entre los seres y la seda que el nombre del pueblo, el tejido, 
y el animal que lo produce es el mismo9, según recogen los léxicos de Herodiano (s. ii), 
Hesiquio (s. v) y Focio (s. ix)10.
Inaccesibilidad
La relación con los pueblos nómadas y la producción de seda nos llevan a un punto 
clave de la caracterización de los seres: su aislamiento o inaccesibilidad. La inmensa le-
janía entre el Mediterráneo y China, los dos extremos de la ruta de la seda11 explican de 
sobras la falta de contacto. Muchas fuentes sitúan a los seres en los confines del mundo, 
más allá de los cuales solo hay el Oceáno que lo circunda todo, o los definen como «los 
más remotos»: Clemente Romano, Ptolomeo, Dioniso Periegeta, Cosmas Indicopleustes 
o Simeón Seth. Excepcionalmente, el autor del Periplo del mar Rojo no descarta que haya 
países más lejanos que Jrises, el extremo oriental según él. Eustacio completa la descrip-
ción geográfica con la caracterización de sus gentes como asociales o intratables, motivo 
ausente del texto del Periegeta que está comentando y que tanto él como un escolio 
ilustran con el hecho de que escriben el precio de los productos en sacos, comerciando 
indirectamente, práctica exótica aunque no inaudita para los griegos y que supone una 
antiquísima especificidad de la ruta de la seda (Walter: 2016, p. 47). El motivo de su 
remota e inalcanzable localización, con ciertas recurrencias terminológicas, reaparece en 
el léxico de Esteban de Bizancio, también del s. vi (aunque cita al historiador Uranio, 
del s. i aev), donde la brevedad de la nota implica que se trata de un rasgo distintivo. 
La lejanía o posición extrema y el relativo aislamiento de la población se conectan 
con los accidentes geográficos que dificultan el viaje, aspecto resaltado por Ptolomeo en 
varios pasajes y por Estrabón, quien advierte de la dificultad de encontrar fuentes sobre 
estas tierras y la inutilidad de los relatos de los comerciantes, siempre exagerados, para 
investigar y conocer los lugares más allá del golfo arábico12. Cosmas Indicopleustes, a su 
vez, afirma que más allá de Tzinista ya ni se navega ni se habita. Según el autor del Periplo 
del Mar Rojo, es el frío extremo el que impide ir más allá de Jrises, motivo climático con 
el que Dionisio Periegeta justifica el aislamiento de los escitas (hiperónimo, recordemos, 
de los pueblos centroasiáticos) y que retoma Simeón Seth al mencionar el imposible 
paso al extremo norte, la tierra de Thule más allá de la India. Todos estos detalles con-
cuerdan con el paso de la ruta de la seda por el sur del Himalaya y son suficientemente 
verosímiles como para ver en ellos algo más que un motivo mitográfico (Walter: 2016, 
pp. 33-34).
9 Griegos y romanos nunca llegaron a tener del todo claro el origen vegetal o animal de la seda, cues-
tión en la que interferían sus conocimientos sobre otros tejidos similares del Mediterráneo (Hildebrandt: 
2017, p. 73). 
10 Hdn. Περὶ κλίσεως των ὀνομάτων A 268; Hsch. Lexicon; Phot. Lexicon, s.v. Σῆρες. 
11 Ya Polibio y Estrabón (Pol. 3, 58; Strb. 15, 1, 37) advierten cómo suelen equivocarse los que des-
criben los lugares más extremos de la tierra, por inexactitud e ignorancia o por atribuirles características 
maravillosas.
12 Strb. 15, 1, 4.
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Aquí reaparece la confusión de las fuentes griegas en cuanto a la ubicación exacta de 
China, que sitúan más allá, sobre todo al este, pero también al norte de la India, y que 
hereda algunas antiguas características de los pueblos esteparios. Heródoto, por ejemplo, 
describía a los escitas como hábiles guerreros nómadas, imposibles de encontrar si no 
quieren; caracterización parcialmente coincidente con el carácter reservado de los seres, 
pero no con su pacifismo y beatitud. Aunque bárbaros exóticos para ambos pueblos, los 
escitas y los pueblos centroasiáticos fueron bien conocidos por chinos y griegos y cons-
tituyen quizás el más sólido eslabón entre ellos13. En definitiva, en la visión griega de los 
seres conviven unos rasgos maravillosos, propios de su tradición mitográfica o paradoxo-
gráfica14 (quizás también alentados por la bella y lujosa seda que exportaban): sus hábitos 
y virtudes, con aquellos con una indudable base histórica a pesar de las inexactitudes: su 
inaccesibilidad y su tendencia al trato comercial indirecto15.
Conclusión
Examinados los textos, notamos, ante todo, la divergencia entre las fuentes, que 
prueba que los griegos conocían China, pero de manera imprecisa y fabulosa. De hecho, 
el aumento de las menciones de los seres en la literatura sigue un proceso paralelo, si bien 
bastante más pobre, a la de los brahmanes indios, sobre los cuales conviven varias tradi-
ciones más o menos fantasiosas16. China se presenta recurrentemente como el extremo 
oriente del mundo, un inmenso país poblado por gentes sabias y longevas que no entran 
en contacto con nadie excepto para vender la seda, producto que les da nombre. Gene-
ralmente, los datos se encuentran dispersos y no se distingue con nitidez qué motivos de 
la etopeya de los seres proceden de la observación y cuáles de la tradición literaria. Al fin 
y al cabo, la amalgama de fuentes, tanto fidedignas como inventadas, es uno de los recur-
sos de los logógrafos, que se distinguen, por ello, de los historiadores, cuya metodología 
incluye el examen en persona (αὐτοψία).
Al comparar los textos se ve que aquellos más tardíos, los que parecen depender de 
la ruta terrestre, pero también los periplos probablemente emprendidos por los mis-
mos autores informan con mayor precisión, independencia y veracidad a medida que se 
13 Los escitas y los xiongnu, otro pueblo nómada de la estepa, son tratados de manera similar por los 
historiadores griegos y chinos (Paroń: 2012). Además, en su período de formación durante la dinastía Zhou 
(ss. xi-iv aev), China comprendía eminentemente las llanuras septentrionales y la costa noreste y su defensa 
contra los avances de pueblos sobre todo nómadas dio lugar a una importante cultura guerrera (cfr. Zhou: 
2010, p. 125).
14 De nuevo, la situación de los seres en el extremo del mundo parece intrínsecamente ligada a sus 
peculiaridades y hábitos de vida ejemplares, pues comparten esta situación geográfica con otros pueblos 
maravillosos ya mencionados como los etíopes y los hiperbóreos, si bien de estos se enfatiza más la lejanía 
que la inaccesibilidad. Los etíopes habitan el extremo oriente de la tierra según Od. 1, 22-25 y el suroeste 
según Hdt. 3, 114. Posiblemente los legendarios hiperbóreos o los esquivos isedonios tomen algunos rasgos, 
exagerados, eso sí, de los chinos durante la dinastía Zhou, como muestran los paralelismos hallados por 
Walter (:2016, p. 59).
15 Hasta época relativamente reciente para los griegos (s. ii aev), China permaneció cerrada al co-
mercio, hecho que probablemente pervivió en su descripción y se sumó a otros rasgos conocidos más tarde 
(Walter: 2016, pp. 78-79).
16 Redondo y di Serio: 2019: «Stando alla documentazione letteraria che ci è pervenuta sui Bramani, 
non è possibile individuare un’unica tradizione sulla loro precisa collocazione geografica». 
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consolida la relación comercial17. La seda es el principal interés de China para las prime-
ras fuentes, mientras que más adelante se fijan en sus remotos productores, los seres, y las 
rutas hacia ellos. A parte de la convivencia con unos ciertos tópicos o mitemas que nos 
hemos limitado a esbozar, las coincidencias en datos concretos, más o menos exagerados, 
muestran un contacto real entre Grecia y China, ciertamente indirecto, pero cada vez 
menos (Malinowski: 2015). 
A parte de las omisiones, las mayores diferencias se dan sobre todo en la ubicación 
geográfica, tanto por la imprecisión de las indicaciones como por los pueblos o países 
que se citan como vecinos de los seres. Distinguimos aquellos textos que indican direc-
tamente hacia el este, mencionando la navegación y la India18, de los que sitúan China 
hacia el norte, tomando como referencia los escitas u otros pueblos centroasiáticos19. 
Constituyen el primer grupo los textos más antiguos y algunos tardíos (de Cosmas In-
dicopleustes y Simeón Seth), mientras que la ruta terrestre es aludida primero por Pto-
lomeo (s. ii ev), lo que concuerda con el establecimiento de la ruta terrestre hacia el s. i 
ev20, que convive con la marítima también más tarde21. Otros escritos como el Periplo del 
Mar Rojo (s. i ev) mezclan elementos de ambas tradiciones al separar Jrises o Seres (en el 
Índico, hacia el este) de Cis o Thule (país norteño, normalmente localizado en Escandi-
navia, Smith: 1870, s. v.). También Paladio aúna las dos rutas al situar Seria más allá del 
Ganges y mencionar que Alejandro Magno marcó su hito con una estela de piedra que 
remite a la Torre Pétrea, punto intermedio aún no localizado de la ruta terrestre. 
A falta de ulteriores análisis que tengan en cuenta todas las fuentes antiguas sin dis-
tinción, podemos avanzar a qué responden las variaciones entre los textos y entre ellos 
y la realidad que describen. De la misma manera que la ruta de la seda necesitaba de 
numerosos intermediarios para llevar el valioso tejido de un extremo a otro de Eurasia, 
las noticias del extremo Oriente llegadas a Grecia pasaban por muchas bocas y oídos. 
Nuestras fuentes muestran cómo, a pesar del desgaste de los siglos y de los parches y 
remiendos, los datos sobre el país asiático no son totalmente invenciones ni herederos 
únicamente de la tradición literaria griega, sino que se alinean con las diferentes rutas 
de la seda. Así, China se hizo cada vez más real y tangible para Occidente, progreso en 
el que los textos tardoantiguos y bizantinos marcan un eslabón más de una tradición 
comercial secular que culminará cuando viajeros medievales como el célebre Marco Polo 
prescindan de los intermediarios.
17 Coincide en este punto nuestro análisis con el que Walter (:2016, pp. 92-93) realiza a partir de 
diferentes fuentes, también latinas. 
18 Clem. Recogn. 9, 19, 1; Paus. 6, 26, 6-9; y también Vran. FGrH 675 F 20, que depende, recorde-
mos, de Uranio (s. i aev); además de los más recientes Cosm. Ind. 2, 45 y Sim. Seth. Consp. Rer. Nat. 1, 2; 
2, 1.
19 Ptol. Geogr.1, 11, 6; D.P. 758-759; Pall. Gent. Ind. 2 además de sus paráfrasis y comentarios: Para-
phr. D.P. 749-761; Eust. D.P. 752, 16-20. La confusión entre pueblos caucásicos y asiáticos se da también 
en fuentes romanas y a lo largo de toda la Antigüedad, cfr. Smith: 1872, s. v. Serica.
20 La consolidación de la ruta comercial terrestre es favorecida por una mayor apertura de China y por 
las mejores relaciones diplomáticas de Roma con los partos. 
21 Como recuerda el propio Ptolomeo (Ptol. 1, 17, 4-6), que cita a Marino de Tiro al mencionar como 
puerto último de la ruta marítima Kattigara, identificado ora con Borneo, ora con Cantón (Smith: 1854, 
s. v.). Las descripciones de China en las fuentes griegas evidencian, así pues, la doble vía de llegada, que 
también repercute en la denominación de este lejano país, según postula Malinowski (: 2012, p. 23).
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ANEXO: TEXTOS ANALIZADOS22 
Homero (s. viii aev), odisEa 6, 205:
Habitamos [los feacios] a lo lejos en el mar que mucho retumba, los más remotos, y nin-
gún otro de los mortales trata con nosotros.
Heródoto (s. v aev), Historias, 4, 46, 2-3: 
El Mar Negro, hacia donde guerreó Dario, da los pueblos más ignorantes de todos los paí-
ses salvo por los escitas, ya que ni podemos destacar ningún pueblo de los de hacia el interior 
22 Las traducciones son propias. Por razones de espacio no podemos incluir el texto griego original, 
por lo que remitimos a la edición disponible en el Thesaurus Linguae Graecae. 
 Andrea Sánchez i Bernet
desde el Mar en nada por su sabiduría, ni sabemos de ningún hombre notable nacido allí, 
fuera del pueblo escita y Anacarsis. Pero por la raza escita ha sido encontrado de la manera 
más inteligente lo único sumamente importante de todos los asuntos humanos que nosotros 
conocemos. Así pues, no los alabo en cuanto al resto, sino en lo más importante: así han idea-
do que nadie que los persiga pueda huir, y que no sea posible atraparlos si ellos no quieren 
ser encontrados. No tienen ni ciudades ni muros ni edificios, sino que al ser nómadas todos y 
arqueros a caballo, que viven no del arado, sino de lo que crían, y cuyas habitaciones van en 
carros, ¿cómo no iban a ser estos invencibles e imposibles de tratar?
Apolodoro Artemiteno (s. ii aev), FgrH 779 F 7a = Estrabón (s. i aev), 
gEograFía, 11, 11, 1.
En general, él [Apolodoro Artemiteno] afirma que Bactriana es el ornamento de toda 
Ariana, y además, que extendieron [los griegos] su poder incluso hasta los seres y los frunios.
Clemente de Roma (s. i ev), rEcognitionEs, 9, 19, 1:
Los hombres establecieron diferentes normas en cada país, algunas escritas, otras no; de 
ellas trataré, según sé y según recuerdo, empezando por el inicio del mundo. 
Hay la norma entre los seres de que nadie mate ni nadie se prostituya ni robe ni se postre 
ante ídolos, y en aquel grandísimo país no se puede ver ni un templo, ni una prostituta, ni 
ninguna mujer a quien se llame adúltera, ni un ladrón llevado ante la justicia, ni un homi-
cida, ni un asesinado. En efecto, la refulgente estrella de Marte en mitad del cielo no forzó 
en ninguna circunstancia a un hombre a alzar un hierro, ni Venus al encontrarse con Marte 
a que uno se una con una mujer ajena bajo su efecto, aunque esté Marte justo en mitad del 
cielo todos los días todo el día y a toda hora, así son los seres.
pEriplo dEl mar rojo (s. i-ii ev), 64:
Después de esta region bajo el mismo norte ya, al acabar el mar por fuera hacia un lugar 
de Cina, hay en ella una grandísima ciudad interior llamada Cinas, desde la que se trae la 
lana, el hilo y el tejido sérico hacia Barygaza por tierra a través de Bactria y hacia Limyrica 
de nuevo a través del río Ganges. A esta Cina no hay manera fácil de acceder, pues raramente 
salen unos pocos de ella. Está el lugar bajo la Osa Menor misma, y se dice que limita con las 
partes más alejadas del Ponto y del mar Caspio, hacia donde se encuentra el lago Meotis [mar 
de Azov] que desemboca en el océano. 
Pausanias (s. ii ev), dEscripción dE grEcia, 6, 26, 8-9:
La region de Élide es por lo demás óptima para cultivar frutos y no menos para la seda. 
Siembran cáñamo, lino y seda aquellos que tienen una tierra apta para el cultivo, y también 
los hilos a partir de los cuales los seres crean sus vestidos se hacen no de ninguna corteza, sino 
de esta otra manera. Tienen en su tierra un animalejo, que los griegos llaman «ser», y por 
los seres mismos es llamado de manera totalmente diferente, no «ser». Su tamaño es el doble 
del del mayor de los escarabajos, pero por lo demás se asemeja a las arañas, que tejen bajo los 
árboles, y tiene un número de ocho patas, las mismas que las arañas. Esos animales crían los 
seres preparándoles casas aptas para el invierno y el verano. La obra de los animales resulta 
un hilo delicado enrollado en sus patas. Los crían durante cuatro años, proporcionándoles 
mijo de alimento, y al quinto, puesto que saben que no vivirán más, les dan para comer caña 
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verde. Es el alimento más dulce de todos para el animal: alimentado por la caña, se hincha 
en exceso y al morir encuentran dentro, así, la mayor parte de la hebra. 
Se sabe que Seria es una isla situada en un recodo del mar Rojo. He oído también que 
no el mar Rojo, sino un río que llaman «Ser», es el que crea esta isla, como también el delta 
de Egipto lo es por el Nilo y no rodeado por un mar. Talmente es otra isla Seria. Estos seres y 
todos los que habitan las islas de por ahí, Abas i Sacea, son de la raza de los etíopes, pero hay 
quien afirma que no son etíopes, sino escitas mezclados con indios.
Ptolomeo (s. ii ev), gEograFía, 1, 11, 6:
La distancia desde el establecido cruce del Éufrates hasta la Torre Pétrea en total según él 
es de 876 escenos [«tiras»] y de 26.280 estadios, y de la Torre Pétrea hasta Seras, la capital 
de los seres, hay siete meses de camino, 36.200 estadios. [...] El camino de la Torre Pétrea 
hasta Seras sufre duros inviernos, ya que ha estado expuesto desde los que se asumen como uno 
mismo a los paralelos del Helesponto y Bizancio, de manera que por eso el viaje debe hacerse 
con muchas molestias.
También es conocida como inicio del comercio, pues afirma Maen que un tal Ticiano, un 
hombre macedonio y comerciante desde su padre, escribió la medición sin partir él mismo, 
sino enviando a unos a Seras. Parece que también él desconfiaba de las observaciones de los 
comerciantes. […] Afirma que estos no se interesan en probar la verdad, ocupados por el 
comercio, y a menudo también exageran las distancias por vanidad.
Hacia allí además no se evidencia nada más que la ruta de los siete meses según una 
observación o recuerdo de los viajeros, que se considera formidable en cuanto a la duración 
del tiempo. 
Ptolomeo (s. ii ev), gEograFía, 1, 17, 4-6:
Por ellos [los navegantes] nos hemos enterado de lo demás sobre el Índico parcialmente 
y por provincias, y de lo de más hacia el interior de ese país, hacia la península de Jrises y 
de allí hasta Catigara: del hecho de que, por una parte, es hacia el este la travesía de los que 
navegan y salen de vuelta hacia occidente y lo apuntan, y por otra, que admiten lo irregular 
y anómalo de las distancias recorridas en el tiempo. También nos enteramos de que se sitúa 
más allá el país y la capital de los sinos y de los seres, y la tierra más oriental de estas es desco-
nocida, con lagunas pantanosas en las que crecen grandes y abundantes cañas de tal manera 
que uniéndolas se hacen sus transportes. También nos enteramos de que no solo desde allí por 
Bactria hay un camino a través de Torre Pétrea, sino que también por el Índico a través de 
Palimbotra. El camino desde la capital de los sinos por el puerto de Catigara hacia el oeste es 
también el meridional, de manera que por eso no coincide con el puerto meridional a través 
de Seras y Catigara, de los cuales habla Marino, sino por alguno de los orientales.
Herodiano (s. ii), sobrE la dEclinación dE los nombrEs, A 268, s. v. Σῆρες:
Ser: los seres son un pueblo, de donde vienen las ropas de seda (séricas), valiosísimas.
Dionisio Periegeta (s. ii ev), dEscripción dEl mundo, 749-760:
Más allá por la desembocadura del Jaxartes habitan los sacas portadores de arcos, que 
ningún otro arquero pondría prueba, pues no tienen por costumbre disparar en vano; tam-
bién los tocarios y los fruros y también los pueblos bárbaros de los seres, quienes crían bueyes 
 Andrea Sánchez i Bernet
y gordas ovejas, vestidos con flores irisadas del desierto, fabrican preciados y elaboradísimos 
vestidos que parecen del color de las flores de la hierba del cardo; con aquellos no rivalizaría 
ni la obra de las arañas. Otros muy próximos son los escitas, quienes habitan en los confines; 
a su alrededor la tierra es azotada por el viento, cerrada por vientos hibernales y granizos.
paráFrasis dE La Descripción del mundo de Dionisio Periegeta (s. ii ev?), 749-
760:
Más allá por la desembocadura del Jaxartas habitan los saces que llevan arcos, por ser 
belicosos, lo que ningún otro arquero probaría de ninguna manera por su exactitud y punte-
ría. Así pues, de ninguna manera tienen por costumbre o algo propio mandar flechas vanas 
o al azar, ya que son penalizados los que fallan. Existen también los tocarios y los fruros y 
también los pueblos bárbaros de los seres, quienes renuncian a los bueyes y mollosos borregos 
por no conocer su utilidad, y vestidos con las coloridas flores del desierto preparan tejidos ela-
boradísimos y valiosísimos, iguales en el color a las flores de la hierba del cardo, en lugar de a 
las flores del paraíso; a aquellos no se igualaría ni la obra de las arañas. Otros muy numerosos 
y seguidos son los escitas, quienes habitan las zonas extremas; cerca de ellos se localiza una 
tierra de malos vientos por los vientos hibernales y ls granizos. Todos estos hombres habitan 
alrededor del mar Caspio.
Paladio (ss. iv-v ev), dE los puEblos dE la india Y los braHmanEs, 2: 
Se transmite un relato sobre cuán lejos Alejandro rey de los macedonios los lideró durante 
su vida. Y a aquél quizás se le atribuía como un rumor, pues él, según creo, no atravesó el 
Ganges, sino que al llegar al extremo de Sérica, donde los seres engendran la seda, allí clavó 
una estela de piedra y escribió: «Alejandro de Macedonia llegó hasta este lugar».
Hesiquio (s. v), léxico, σ 525, s. v. Σῆρες: 
Seres: animales que tejen seda cruda. O nombre de un pueblo, de donde viene también 
la seda («olosérico»).
Esteban de Bizancio (s. vi ev), léxico, σ 21, s. v. Σῆρες:
Seres: pueblo índico, intratable con los hombres, según Uranio en el libro III sobre Arabia.
Eustacio (s. vi ev), comEntario a La Descripción del mundo  
de Dionisio Periegeta, 752, 16-20:
[Dice] que los Seres son un pueblo bárbaro escita, a partir de los cuales se llaman así los 
tejidos de seda. Estos, afirma, renuncian a los bueyes y gordas ovejas y cardando flores irisadas 
del desierto fabrican valiosas y elaboradas ropas similares en su color a las flores de la hierba 
del cardo, tan delicadas que no rivalizaría con aquellos ni la obra de las arañas. Así pues, se 
indica que los seres crean telas de flores, por lo cual no dejan que se pasten los prados. [Dice] 
que los seres son intratables para los hombres y asociales, algo evidente desde aquí: entregan y 
escriben el valor de las mercancías que venden sobre los sacos, después, al llegar los comercian-
tes y depositar el precio se retiran, tras ellos llegan los seres y si les satisface, toman el precio y 
si no, sus bienes. Afirman que los seres son longevos, alcanzando hasta los doscientos años. Se 
indica que algo igual a la observación sobre los seres se da fuera de las columnas de Hércules. 
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Cosmas Indicopleustes (s. vi ev), topograFía cristiana, 2, 45: 
Si hay quien no duda a atravesar hasta los confines del mundo para comerciar con seda, 
¿cómo habrían dudado en pasar hacia el paraíso? El país de la seda es el más interior de toda 
la India, hacia la izquierda de los que entran por el mar Índico, mucho más allá del golfo 
Pérsico y de la isla llamada Selediba [Sri Lanka] por los indios y Taprobane por los griegos, 
llamada así Tzinista, rodeada por la izquierda por el Océano, como también Barbaría es 
rodeada por la derecha por él. Y afirman los indios, los filósofos llamados brahmanes, que si 
echas una cuerda que atraviese desde Tzinista a través de Persia hasta la Romania, es como 
una regla de la mitad del mundo, y quizás tengan razón. […] Más allá de Tzinista ni se 
navega ni se habita.
Cosmas Indicopleustes (s. vi ev), topograFía cristiana, 11, 10: 
En cuanto al resto, exporta la seda Tzinista, más allá de la cual no existe ningún otro país, 
pues el océano la rodea por el este.
Simeón Seth (s. ix ev), ExamEn dE las cosas naturalEs, 1, 12-2, 13:
La longitud del mundo habitado es de una extensión de doce horas. Pues cuando el sol sale 
en la ciudad de Sera, se pone en las Islas de los Bienaventurados. […]
Sobre el agua. La tierra que se encuentra en mitad de todo tiene justo alrededor agua. El 
lugar de esto es el océano, ya que hacia él fluyen todas las aguas. Hay grandes mares: el pri-
mero el Rojo, que llega hasta la tierra de la India y también hasta la de los sinos y de Persia.
Focio (s. ix), léxico, σ 186, s. v. Σῆρες: 
Seres: pueblo, de donde se hace la seda cruda, a partir del cual también se llaman «seda» 
(«sérica») los tejidos de seda cruda.

LA TRADUCCIÓN DE LAS ANALECTAS (LUNYU)  





Las analEctas, en chino lunYu, es un libro que recopila los diálogos y acciones entre Confucio y sus discípulos, escritos y editados por los seguidores del gran maestro y también por los discípulos de estos durante décadas; la obra vio la luz 
a principios del periodo de Reinos Combatientes (siglo v - 221 a. c.) (Yang: 1980, pp. 
26-30). La versión usada en la actualidad consta de 492 capítulos recogidos en 20 libros.
Las Analectas es una colección de fragmentos salpicada de contradicciones y repeti-
ciones, pero, al mismo tiempo, alcanza a transmitir de forma concentrada el pensamien-
to político, moral, educativo y estético de Confucio y, así, ofrece datos muy valiosos para 
estudiar al propio Confucio y el pensamiento confuciano primordial. Se trata del primer 
libro chino de prosa conversacional y presenta de forma vívida una gran serie de escenas 
basándose en un lenguaje simple y refinado. Gracias a todo esto, las Analectas, cuya uni-
dad ideológica «constituye la piedra angular del pensamiento confuciano» (Pérez: 1981, 
p. XXXIX), se considera la única obra que «nos permite vislumbrar la personalidad y el 
pensamiento de Confucio, más o menos despejados de los espesos sedimentos con que 
el raudal de la posteridad lo ha sido cargando sin conseguir fosilizarlo» (Suárez: 1997, 
p. 27).
Desde la dinastía Han (202 a.C. - 220), muchos letrados han comentado las Ana-
lectas, cuyo papel fue ganando relevancia progresivamente a lo largo de la historia de 
la China imperial hasta llegar a convertirse en uno de los clásicos más importantes en 
chino. Como bien indica el autor de la reconocida Traducción y anotación de las Analec-
tas, Yang Bojun, las Analectas desempeñaba una función fundamental para las personas 
recién iniciadas en el estudio:
1 El marco teórico y algunas partes de este trabajo provienen del artículo del propio autor «Lúnyǔ zài 
Xībānyáyǔ Shìjiè de Yìjiè yǔ Chuánbō» [La traducción y difusión de las Analectas en el mundo hispanoha-
blante], Shandong Social Sciencie, 2021, 2, pp. 94-99 (
 2021 ).
 Yifan Zhang
Los principiantes del estudio en la dinastía Han tenían la obligación de leer primero 
dos obras: Las Analectas de Confucio y Canon de Amor Filiar, antes de pasar a leer los 
Cinco Clásicos, o sea, El Libro de Las Odas, El Libro de Historia (excepto las partes de 
los manuscritos falsificados), El Libro de Cambios, El Libro de Ritos y Anales de Primave-
ra y Otoño. Por lo visto, las Analectas es un libro para los principiantes de la ilustración2 
(Yang: 1980, 32).
En la dinastía Song del Sur (1127-1279), las Analectas fueron reunidas y anotadas 
con La Gran Enseñanza (Daxue), El Justo Medio (Zhongyong) y El Libro de Mencio (Men-
gzi) por Zhu Xi —uno de los maestros más representativos del neoconfucianismo— y 
pasaron a formar parte de los Cuatro Libros, los cuales se convirtieron en clásicos esen-
ciales del sistema de examen imperial chino en las dinastías Yuan (1271-1368), Ming 
(1368-1644) y Qing (1644-1912).
La difusión de las Analectas en el extranjero ha peregrinado incansablemente desde 
Asia Oriental hasta llegar a Europa y América. En Corea, Japón, Vietnam y demás paí-
ses del sudeste asiático, las Analectas, junto con el resto de los clásicos confucianos, han 
dejado una huella trascendente en su política, sociedad y cultura.
Respecto a la traducción de las Analectas en el mundo hispánico, esta puede remon-
tarse a finales del siglo xvi. En 1590, el misionero jesuita Michele Ruggieri entregó a 
Felipe II una traducción fragmentaria de los Cuatro Libros en español que incluye los 
primeros dos libros —«Xue Er» y «Wei Zheng»— de las Analectas (Meynard y Wang: 
2018, p. 120). El manuscrito de Ruggieri se conserva en la Real Biblioteca del Monaste-
rio de El Escorial hasta el día de hoy, y está considerado como la primera aproximación a 
la traducción de los clásicos confucianos a una lengua occidental (Ibidem, p. 119). Dicha 
traducción se llevó a cabo casi un centenar de años antes de la primera publicación de 
la versión latina de las Analectas en Europa, incluida en Confucius Sinarum Philosophus 
que vio la luz en 1687.
Los esfuerzos de los misioneros católicos españoles como Francisco Javier, Juan Gon-
zález de Mendoza, Juan Cobo y Diego de Pantoja convirtieron España en el pionero de 
la sinología en el mundo occidental. Sin embargo, después de aquel glorioso periodo, 
la sinología quedó en una situación de olvido durante cientos de años en el mundo his-
panohablante con la decadencia de la potencia del imperio español, sobre todo desde el 
siglo xix. Esto se refleja naturalmente en el estudio y en la traducción de las Analectas y 
los demás clásicos confucianos.
Hasta principios del siglo xx, las versiones inglesa, francesa y alemana de James Leg-
ge, Séraphin Couvreur y Richard Wilhelm habían sido ampliamente reconocidas, mien-
tras que la primera versión española completa de las Analectas traducidas directamente 
del chino no apareció hasta la década de 1980. Desde entonces, ha surgido continua-
mente una variedad de nuevas versiones del clásico confuciano en español, de las cuales 
sobresalen tres traducciones realizadas directamente del chino, que presentan una eleva-
da calidad de traducción y un alto valor académico.
A partir del año 1954, cuando salieron las primeras traducciones completas, el estu-
dio, la traducción y la difusión de las Analectas han conseguido un evidente avance en el 
mundo hispánico en los últimos setenta años gracias a las labores ejecutadas por los si-
nólogos, los traductores y las editoriales, particularmente de España. De este modo, ante 
2 Traducción extraída del apartado introductorio de Analectas de Confucio (Chang, 2009: pp. 57-58).
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la carencia de estudios especializados y actualizados tanto en España como en China, 
consideramos necesario realizar un trabajo que tenga como objetivo estudiar desde un 
punto de vista panorámico la situación y la tendencia de la traducción de las Analectas 
en español, prestando atención especial a la lengua y al texto de partida, a la estructura 
interna y a la información editorial de las múltiples versiones españolas publicadas. Di-
chas cuestiones sirven de base para abrir camino a los posteriores estudios centrados en 
el análisis y en la comparación de las traducciones existentes de las Analectas en español 
en un futuro cercano.
Metodología
A fin de listar, clasificar e investigar las traducciones de las Analectas que se han publi-
cado a partir de 1950, resulta primordial una búsqueda exhaustiva en diferentes fuentes. 
Para ello se ha acudido a una serie de bases de datos cibernéticas especializadas.
En lo referente a las fuentes primarias, consideramos fundamental la información 
ofrecida por el catálogo de la Biblioteca Nacional de España y la Base de datos de libros 
editados en España del Ministerio de Cultura y Deporte de España. Los datos, com-
pilados mediante la búsqueda basada en diferentes criterios y el cotejo comparativo de 
los resultados de consulta obtenidos en ambas bases de datos, constituyen un catálogo 
preliminar de las traducciones existentes. Cabe puntualizar que una buena parte de las 
versiones publicadas antes de los años 70 no están registradas en la Base de datos de 
libros editados en España, a causa de no disponer del código ISBN. Los datos reunidos 
nos conducen a dividir la historia de la traducción de las Analectas en español en tres 
etapas: de 1954 a 1980, de 1981 a 1999 y de 2000 a la actualidad.
A continuación, se han tomado como referencia los datos de cuatro plataformas 
principales en línea de libros usados, antiguos y descatalogados: Todocoleccion, IberLi-
bro, Uniliber y MercadoLibre; dichas plataformas permiten examinar el catálogo obte-
nido y particularmente ayudan a determinar los libros publicados fuera de España y las 
diferentes ediciones de algunas traducciones que se han reeditado varias veces y que no 
han sido recogidas por las fuentes primarias.
Asimismo, se ha consultado el WorldCat de OCLC, el cual aporta el mayor catálogo 
colectivo de bibliotecas del mundo. De esta manera, al no poder conocer la cantidad 
aproximada de lectores que una traducción ha tenido, los resultados relacionados con 
el número de bibliotecas que disponen de este libro en sus fondos y con la localización 
de estas dependencias indican hasta cierta medida su expansión. En el presente trabajo, 
hemos aplicado este método para examinar el grado de difusión de algunas de las tra-
ducciones más destacadas, como Los cuatro libros de Pérez Arroyo, Lun yu: reflexiones y 
enseñanzas de Suárez Girard y Analectas de Confucio de Chang, las tres únicas traduccio-
nes en español que se han realizado directamente del chino.
Por último, hay que hacer una mención especial a La literatura china traducida en 
España de Idoia Arbillaga, una monografía académica referente que logra hacer un reco-
rrido de la traducción y la edición de la literatura china en España hasta principios del 
siglo xxi. A pesar de ser una obra comparativamente temprana y carecer en su mayoría 
de análisis en detalle de las traducciones estudiadas en este trabajo, los datos aportados 
por dicho libro han servido de guía para el inicio de nuestro estudio.
 Yifan Zhang
El periodo de inicio de la traducción de las analEctas en español: 1954-1980
La traducción en sentido riguroso de las Analectas comienza en España en la década 
de 1950. En la actualidad, el número de traducciones completas ya supera las quince. La 
mayor parte de ellas se ha vertido del inglés o francés y ha sido publicada y distribuida 
por las editoriales españolas.
Entre los años 50 y 70, las traducciones de las Analectas solían publicarse como parte 
de las de los Cuatro Libros, junto con La Gran Enseñanza, El Justo Medio y El Libro de 
Mencio, las cuales se han realizado sin excepción indirectamente de una o varias tra-
ducciones en otras lenguas occidentales. Los cuatro libros de filosofía moral y política de 
China de Josep Farran i Mayoral y Los libros canónicos chinos de Juan y José Bergua son 
las primeras traducciones completas de las Analectas, ambas publicadas en 1954 y fueron 
reeditadas en años posteriores. La versión de Farran i Mayoral se reeditó por Maucci en 
1962, Augusta en 1972 y Plaza y Janés en 1982. Entre ellas destaca la edición de 1962 
ilustrada por Chico Prats, que se erige como uno de los primeros intentos que combina 
una traducción de los clásicos chinos con la pintura en el mercado editorial hispánico. 
Siendo autor del estudio preliminar y notas, Juan B. Bergua ofrece una presentación 
concisa, pero completa que se centra en la vida y el pensamiento de Confucio y los clá-
sicos confucianos, así como también intenta discutir la relación entre las tres doctrinas 
religiosas y filosóficas más importantes en la China antigua: confucianismo, taoísmo y 
budismo. Además, adjunta más de un centenar de notas en un capítulo individual. El es-
tudio preliminar del libro está mezclado con opiniones personales en exceso, y las notas 
destinadas a la traducción de las Analectas son mínimas, tan solo veinte. No obstante, el 
modelo empleado por Bergua en esta obra publicada en 1954 constituiría un prototipo 
o, mejor dicho, una referencia para las traducciones posteriores, y así demostraría, bajo 
nuestro juicio, que la traducción de un clásico chino no debe buscar meramente las 
ventas, sino comprometerse a aportar cierto valor académico. En 1969, Clásicos Bergua 
lanzó la segunda edición de Los libros canónicos chinos, a la que añadió la traducción del 
Libro de Historia (Shangshu), convirtiéndola en la colección más voluminosa de clásicos 
confucianos traducidos a la lengua española. Así también amplió vastamente las notas a 
más de trescientas. En 2010 Ediciones Ibéricas volvió a publicar una nueva edición de la 
traducción de Bergua, esta vez en dos monografías independientes bajo los nombres Los 
cuatro libros de Confucio y El libro canónico de la historia.
 Otra versión publicada en la década de 1950 es Tratados morales y políticos: según los 
textos de Confucio y de sus discípulos Tseng-Chen, Tchu-Hi y otros, en la que figura Javier 
Núñez de Prado como traductor y que posee un sucinto prólogo de Emiliano M. Aguile-
ra. Su editorial, Iberia, lanzó una segunda edición del libro en 1971. Como informan los 
editores del libro, esta traducción se hizo basándose en las versiones «más autorizadas» 
en lengua inglesa, francesa, alemana e incluso latina (Núñez: 1959, p. 1), aunque no se 
indican claramente cuáles son.
Cabe mencionar que la mayoría de las ediciones publicadas antes de los años 80 ca-
recen de información fundamental concerniente a su traducción, es decir, no indican la 
lengua de partida ni fuentes de referencia, como así tampoco aclaran el principio o mé-
todo de traducción a seguir. Por esta razón, existen opiniones polarizadas sobre las dis-
tintas traducciones de esta época en el mundo académico hispanohablante. Esto se refle-
ja manifiestamente en algunas reseñas académicas sobre las dos traducciones publicadas 
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en el año 1968, Filosofía oriental de Juan Godo y Jaime Uyá y Los cuatro libros clásicos 
de Oriol Fina Sanglas.
De acuerdo con Molina Ortiz, Filosofía oriental es una recopilación de fuentes del 
pensamiento chino «pulcra y elegante», aunque «no se trata de traducciones directas sino 
de segunda mano» y tiene problemas derivados de la traducción indirecta de diferentes 
versiones en otras lenguas occidentales y la falta de conocimiento suficiente de los tra-
ductores sobre la lengua china:
A ello se debe el que la transcripción de los nombres chinos sea caótica, según se to-
men de este o de aquel sistema. Convendría, eso sí, que las «notas prologales» fueran 
redactadas de nuevo, no para hacerlas más largas ni más complejas sino para corregir 
algunas inexactitudes como donde dice, refiriéndose a la lengua china, que «la escritura 
no obedece a normas gramaticales ni existe concordancia entre sujeto, verbo y predica-
do o complemento». Esto es absurdo, pues es evidente que ninguna lengua es un caos 
(Molina: 1969, p. 245).
De hecho, el autor de la reseña no pretende de ningún modo negar el valor de esta 
publicación de Zeus. Para él, ante una situación en la que no existía ninguna traducción 
al español de las Analectas y de las demás partes de los Cuatro Libros realizada directa-
mente del chino, el libro de Godo y Uyá «ha de prestar un buen servicio al lector de 
lengua española interesado en la filosofía clásica de China» (Ibidem).
En contraste con el anterior, Los cuatro libros clásicos ha recibido críticas muy duras 
por diferentes sinólogos. Botton Beja señala una serie de problemas muy graves de la 
traducción de Fina en una reseña que se publicó un año después de que saliera la primera 
edición de este libro:
La traducción fue hecha probablemente a partir de un texto francés, pero no se nos 
dice de cuál y está llena de errores de interpretación además de sobrarle o faltarle a 
veces frases completas. Se advierte un constante esfuerzo por adaptar las ideas confu-
cianas a una realidad filosófica occidental. La numeración de los capítulos de los textos 
no corresponde a ningún texto original tradicional. El estudio preliminar, basado en 
una bibliografía tan limitada como antigua, es sumamente superficial. En general, un 
ejemplo de poca seriedad en materia de difusión de las culturas orientales (Botton Beja: 
1969, pp. 365-366).
La crítica de la sinóloga mexicana no impidió la venta de los ejemplares editados 
por Bruguera y la posterior Ediciones B. Tan solo entre 1970 y 2000, la versión de Fina 
había sido reeditada y reimprimida más de diez veces, —en particular, durante la década 
de 1970 salían ediciones nuevas casi año a año—, cifras mayores que cualquier otra tra-
ducción de los Cuatro Libros y las Analectas, pero su contenido se mantuvo casi intacto 
durante varias décadas. En 1998, Corsi lanzó una nueva crítica hacia dicha traducción 
en la que expuso como ejemplo el capítulo IV del libro II «Wei Zheng» de las Analectas 
para justificar su escasa calidad de traducción:
Es evidente que no sólo se trata de optar por una traducción literal más que por una 
menos fiel al original pero que conserve la exigencia estilística y de legibilidad. Aquí el 
problema está en que en el pasaje se introducen sin más conceptos que no están presen-
tes en el texto original y, si es cierto que esto es grave en todos los casos, lo es más en una 
obra de filosofía, en la que todo pasaje (en una traducción) debe ser revisado con suma 
atención, sobre todo por sus implicaciones teleológicas (Corsi: 1998, p. 422).
 Yifan Zhang
Según Corsi, este libro editado por Ediciones B no cumple ni siquiera «las reglas fun-
damentales de la seriedad y la honradez» (Ibidem, p. 420), a pesar de poder ser clasificada 
como obra de divulgación.
En 1975, Labor lanzó Las analectas. El gran compendio. El eje firme que tuvo como 
fuente la versión inglesa de Ezra Pound y presenta a Enrique Hegewicz como responsa-
ble de la traducción. A diferencia de otras traducciones de la época, esta obra no cuenta 
con ninguna edición nueva desde su publicación y, por tanto, no tuvo mucha cabida 
entre los lectores y académicos.
El periodo inicial de la traducción de las Analectas se cierra con la publicación de Los 
cuatro libros de la sabiduría, cuya adaptación al castellano parte de la versión francesa 
de Séraphin Couvreur, al cual también corresponden la introducción y el prefacio de la 
obra. La traducción fue publicada primeramente por Editora de los Amigos del Círculo 
del Bibliófilo y la segunda y tercera ediciones corrieron a cargo de Edicomunicación en 
el mismo año: 1987. De acuerdo con los datos hallados en las plataformas cibernéticas 
de libros usados, antiguos y descatalogados, dicho libro se reimprimió al menos una vez 
en 1998. Su traductor Francesc-Lluís Cardona i Castro asimismo figura como uno de los 
responsables del estudio preliminar junto con María Montserrat Martí en las primeras 
ediciones de Fina.
El periodo de crecimiento de la traducción de las analEctas en español: desde 
1981-1999
Siguiendo las críticas de Botton Beja y Corsi como soporte esencial para la difusión 
del pensamiento confuciano en el mundo hispánico, la existencia de las ediciones caren-
tes de una calidad mínima de traducción, como las de Fina, han producido inmensos 
efectos negativos y han causado ineludiblemente una confusión en la comprensión de 
las Analectas, Confucio e, incluso, la cultura china a los lectores hispanohablantes. Por 
tanto, tener una buena traducción española de las Analectas directamente realizada del 
chino se convirtió en una necesidad apremiante para los académicos y lectores del mun-
do hispánico. Esta situación fue finalmente salvada por un joven investigador español 
que se especializa en el pensamiento clásico chino y posee una alta competencia en la 
lengua china.
En 1981, Alfaguara lanzó la primera versión española de los Cuatro Libros que se tra-
dujo directamente del chino por Joaquín Pérez Arroyo. Los cuatro libros de Pérez, consti-
tuye una obra significativa para la investigación y la difusión de los clásicos confucianos 
en los países hispanohablantes, y se ha convertido en la traducción de los Cuatro Libros 
y, por consiguiente, la de las Analectas en español más influyente hasta hoy.
Pérez ha producido varias aportaciones precursoras en la traducción y difusión de las 
Analectas en el mundo hispanohablante, entre ellas destacan: 1) traducir con exactitud, 
adoptando diferentes métodos, un considerable número de términos y conceptos con-
fucianos del chino; 2) confeccionar un estudio preliminar de relevante valor académico 
sobre el desarrollo y propiedades del pensamiento confuciano, el contexto histórico del 
periodo de Primaveras y Otoños y la relación entre Confucio y las Analectas; 3) brindar 
a los lectores una serie de anexos ricos en información que facilitan la comprensión del 
texto, como un glosario que recoge más de treinta conceptos clave de la obra, reuniendo 
sus caracteres chinos y significados correspondientes en español, una amplia bibliografía 
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bien escogida y cerca de ciento cincuenta notas destinadas a la traducción de las Analec-
tas, etc. Adicionalmente, es preciso considerar la «nota del traductor» y la «advertencia 
sobre la traducción» redactadas por Pérez, materiales valiosos para conocer la situación 
de la sinología en el mundo hispánico en la década de 1970; 4) adoptar el sistema oficial 
de transliteración fonética promulgado por la República Popular China desde 1958, el 
pinyin, como el único para transcribir los nombres propios en el texto. Inclusive, se han 
conservado los tonos de estos. Este hecho permite que la versión de Pérez constituya una 
de las primeras traducciones españolas de los clásicos chinos que emplea este método.
Como explica Pérez en la bibliografía, las principales fuentes de referencia de su tra-
ducción son Xinyi Sishu Tuben de Xie Yongying, así como las versiones bilingües de las 
traducciones de Legge y Couvreur (Pérez: 1981, p. LXIV). Encontramos ocho ediciones 
de Los cuatro libros de Pérez: además de las primeras tres publicadas por Alfaguara en 
1981, 1982 y 1995, la obra fue editada posteriormente por Círculo de Lectores (2001), 
RBA (2002 y 2006) y Paidós (2002 y 2014). En la actualidad, la versión de Pérez sigue 
utilizándose como la principal referencia de las Analectas en la docencia e investigación 
en las universidades del mundo hispánico. Del mismo modo, está presente en un gran 
número de bibliotecas nacionales y universitarias de los países hispanohablantes.
A partir de la década de 1980, las traducciones de las Analectas se empiezan a publicar 
individualmente, es decir, de manera separada del resto de partes de los Cuatro Libros. 
Aparte de la traducción de Pérez, hay dos versiones indirectas y una directa de este pe-
riodo que merecen ser mencionadas a continuación.
Entre las traducciones indirectas conviene resaltar las Analectas: conversaciones con los 
discípulos de Mirta Rosenberg, una traducción basada en las versiones inglesas de James 
Legge y William Edward Soothill. Tras la primera edición de 1982 publicada por Adiax 
en Barcelona, esta traducción se reeditó después por Andrómeda y Need en Buenos Ai-
res en 1995 y 1997. Al comparar con las traducciones directas, la versión de Rosenberg 
tiene ciertas lagunas, las cuales se reflejan principalmente en la limitada aportación aca-
démica, tales como la falta de un estudio preliminar profundo, y la ausencia de notas y 
referencias bibliográficas requeridas. No obstante, esta es una de las escasas traducciones 
de los clásicos confucianos que se ha realizado por una traductora hispanoamericana y 
que se ha publicado en la América hispana. Hasta cierto punto, ha impulsado la difusión 
de las Analectas en dicha región. Por lo general, la traducción y edición de las Analectas, 
así como de los clásicos del pensamiento chino en España son indiscutiblemente más 
activas que en América Latina, donde las versiones españolas de las Analectas más leídas 
y citadas han sido publicadas por las editoriales españolas.
En 1997, Anne-Hélène Suárez Girard publicó la segunda traducción directa de las 
Analectas bajo la denominación Lun yu: reflexiones y enseñanzas editada por Kairós. Al 
comienzo de la introducción, la traductora consigue declarar, de forma perspicaz, la 
relación entre Confucio, el confucianismo y las Analectas:
El objeto de esta introducción es presentar al Maestro Kong (Confucio, según la lati-
nización hecha por los jesuitas del siglo xvi), no el posterior confucianismo, dogmá-
tico y cambiante a tenor de las épocas y de las veleidosas necesidades del poder; ni su 
influencia, cuya magnitud y profundidad exceden tanto al personaje como a la breve 
recopilación de retazos, destellos y atisbos de su pensamiento que constituye el Lun yu 
(Suárez: 1997, p. 9).
 Yifan Zhang
Suárez brinda una excelente presentación sobre la vida de Confucio y una serie de 
conceptos clave del pensamiento confuciano, como ren, li, zhong, xiao, dao, etc., enmar-
cando todo esto en el contexto histórico del periodo de Primaveras y Otoños (770-476 
a. de C.) en que florece numerosas escuelas filosóficas clásicas chinas.
Hay que señalar que la traductora dedica muchas palabras al paratexto. Además de 
una introducción radicada en un estudio sólido, vemos que ofrece unas trescientas notas 
explicando en detalle los fundamentos confucianos, los nombres propios —particular-
mente los múltiples discípulos de Confucio— y las palabras y frases con significados 
profundos o difíciles de entender. La cuidada bibliografía de Suárez enumera cuatro 
fuentes elementales chinas de comentarios y textos sobre las Analectas: Lunyu Jijie de He 
Yan, Sishu Jizhu de Zhu Xi, Lunyu Xinjie de Qian Mu y Lunyu Yizhu de Yang Bojun, 
y también se citan algunas de las versiones más reconocidas y leídas en inglés y francés, 
como las de James Legge, Arthur Waley, Séraphin Couvreur y Pierre Ryckmans, además, 
Los cuatro libros de Pérez. Según Arbillaga, las versiones de Pérez y Suárez pueden estar 
consideradas como las dos mejores ediciones de una obra de Confucio publicadas en 
España (Arbillaga: 2003, p. 77).
En 2006, Random House Mondadori lanzó una nueva edición bilingüe de esta tra-
ducción. Por ser una edición no venal, la difusión de esta es considerablemente limitada. 
Según el WorldCat, dicho libro se encuentra disponible solo en la BNE y la biblioteca 
de la Universidad de Pompeu Fabra.
Otra traducción correspondiente a este periodo la llevó a cabo Alfonso Colodrón 
partiendo de la versión inglesa de Pierre Ryckmans, más conocido como Simon Leys en 
los países de habla inglesa. Este libro lo publicó Edaf en 1998 y fue reeditado repetidas 
veces por la misma editorial, excepto en una ocasión, que se encargó Círculo de Lectores. 
Su última edición salió en 2019.
Como respuesta o, mejor dicho, intención de adaptarse a la tendencia de que cada 
vez surgen más traducciones de las Analectas que se publican de manera individual, el 
Círculo de Lectores lanzó un libro cuasi homónimo al de Suárez en 1999, Analectas: 
reflexiones y enseñanzas, extraído de Los cuatro libros de Pérez.
El periodo de apogeo de la traducción de las analEctas en Español: a partir 
del 2000
Al entrar en el siglo xxi, la publicación de las traducciones de las Analectas ha man-
tenido una tendencia creciente. Desde 2000 han surgido al menos cinco versiones com-
pletas, y no debemos olvidar que las traducciones publicadas entre 1981 y 1999 no han 
cesado de ser reeditadas y reimprimidas durante los últimos veinte años.
En 2009, la Casa Editorial de Enseñanza e Investigación de las Lenguas Extranjeras 
en Beijing publicó Analectas de Confucio de Chang Shiru, la tercera versión de las Ana-
lectas que se traduce directamente del chino. Como indica Yang Fengbin, el autor de 
su introducción, el texto de partida de esta versión bilingüe consiste en la Traducción y 
anotación de las Analectas de Yang Bojun, una de las obras de traducción y comentarios 
de las Analectas más leída y representativa en la China actual (Chang: 2009, p. 30). Cabe 
mencionar que esta es la única traducción española completa de las Analectas vertida por 
un traductor chino hasta la actualidad. La versión de Chang presenta un paratexto bien 
organizado que posee un elevado valor académico, las notas de traducción y el glosario 
 La traducción de las analEctas (lunYu) en español: una mirada retrospectiva desde 1950 
del libro son tan minuciosos como los de la versión de Suárez. No obstante, al comparar 
con las otras dos versiones directas, el impacto de la traducción de Chang es limitado, ya 
que sus canales de compra y préstamo son escasos, hecho que ha impedido la difusión de 
esta en los países hispanohablantes. De acuerdo con el WorldCat, este libro está disponi-
ble solo en cuatro bibliotecas localizadas en España; en otras palabras, actualmente no se 
encuentra recogido en ninguna de las bibliotecas de América Latina. En 2020, Herder 
lanzó una nueva edición de la traducción de Chang, tanto en formato impreso como en 
digital, lo cual podría constituir un fuerte impulso para la difusión de dicha traducción 
entre los lectores hispanohablantes.
En cuanto a las traducciones indirectas, destacan las de Jerónimo Sahagún y Néstor 
Cabrera que salieron en 2003 y 2009, ambas vertidas a través del inglés. La primera 
aún no posee una segunda edición tras ser publicada por José J. de Olañeta, mientras 
la segunda fue editada por Editorial Popular y Kailas en 2009 y 2014 respectivamente.
Para terminar, es necesario mencionar que, a partir de los años 90, aparecieron algu-
nas traducciones de procedencia desconocida. Los autores de la mayoría de estas única-
mente han efectuado total o parcialmente los trabajos de selección, edición y redacción 
de prólogo, y no podemos determinar de dónde han extraído los textos traducidos de 
estos libros. Adicionalmente, es evidente que dichos libros tienen una aportación aca-
démica mínima, que se pueden clasificar como publicaciones meramente divulgativas, 
como Aforismos: la virtud de saber dirigir de Temas de Hoy y dos libros de nombre Ana-
lectas editados por El País y Verbum.
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HISTORIA ANTIGUA, MEDIEVAL 
Y MODERNA

THE DISCOVERY OF PREHISTORY IN MEIJI JAPAN 
-SEARCHING FOR A PAST BEYOND THE AGE OF THE GODS-
Rafael Abad de los Santos
Universidad de Sevilla
Introduction
In 1877, nine years after the Meiji Restoration, Edward S. Morse (1838-1925) excavated the Ōmori shell mounds, located in present-day Ōta and Shinagawa dis-tricts in Tokyo. This excavation and the subsequent report written by Morse have 
been considered by recent historiography as the first chapter in the history of modern 
archaeology in Japan, marking a dividing milestone with practices around the «ancient 
object» of antiquarians, collectors and dilettante of the Edo period (1603-1868) (Teshi-
gawara: 1995, p. 33). However, the impact of the Ōmori excavation cannot be explained 
solely by its methodological or technical consequences, but rather by its epistemological 
implications. Morse’s discovery revealed for the first time that the bearers of a primitive 
culture characterized by the use of stone tools inhabited the Japanese archipelago. And 
at the same time, that this culture was so old that its existence preceded the first written 
chronicles, that is, it was a prehistoric culture.
As will be discussed in this text, Japanese reactions to Morse’s discovery were not ho-
mogeneous. Thinkers and scholars from generations educated in Japan before the Meiji 
period (1868-1912) responded by questioning his interpretation. For them, the exis-
tence of the stone tools discovered in Ōmori can only be explained within the narrative 
framework provided by ancient historical chronicles such as the Kojiki and the Nihon 
Shoki. On the other hand, young professors and university students, called to lead the 
modernization of the country, unanimously accepted Morse’s ideas. In this sense, the 
West’s scientific and technical superiority had a decisive influence on the acceptance of 
his interpretation (Oguma: 1995, p. 30).
In the following years, archaeology, along with anthropology, gradually consolidated 
in Japan’s new academic and scientific frame. In parallel to the recovery of artifacts and 
material remains from the past, the new generations began to build a modern historical 
discourse that incorporated archaeological investigations’ results. The structure of this 
discourse initially took as a reference the models provided by Western academicism, 
but, as the author will discuss here, soon became evident the need to define a proper 
historical space in which the myth-historical narrative of ancient chronicles had a place. 
In this sense, it will be necessary to pay attention to the readings and reinterpretations 
made of them in the Meiji period.
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Introduction of modern archaeology in Japan
In a collateral way, modern archaeology was introduced in Japan within the process 
of modernization initiated with the Meiji Restoration (1868), due to the arrival of scien-
tists, technical specialists, and diplomatic personnel from Europe and the United States 
of America. Among these Westerners, the American zoologist Edward Sylvester Morse 
(1838-1925) and the German diplomat Heinrich von Siebold (1852-1908) played the 
most significant role. Strictly speaking, they were not archaeologists in a «professional» 
sense, but they had meaningful connections to Western archaeology. Morse had collabo-
rated in the 1860s with Jeffries Wyman (1814-1874) in the study of shell middens along 
the coast of New England. Originally a naturalist like Morse, Wyman was interested 
in shell middens not only for its value as a source of natural specimens but also for the 
discovery within it of stone, bone, and ceramic artifacts, evidencing its artificial origin 
(Bourque: 2002, pp. 151-153). Meanwhile, Siebold, the second son of Philipp Franz 
von Siebold (1796-1866), was a friend of the renowned Danish archaeologist Jens Jacob 
Asmussen Worsaae (1821-1885). Worsaee was the first Professor of Archaeology at the 
University of Copenhagen in 1855 and the first archaeologist to use stratigraphy in 
Europe to confirm C. J. Thomsen’s sequence of the so-called Three-age system (Stone, 
Bronze, and Iron Ages) (Trigger: 1989. p. 81).
The activity of Morse and Siebold was related to archaeology both in a practical and 
theoretical sense. Morse first arrived in Japan in June 1877 in search of specimens for his 
research but was unexpectedly invited to teach zoology at the newly established Univer-
sity of Tokyo. As a professor, and accompanied by colleagues and students, he excavated 
the Ōmori shell mounds, located between the current districts of Ōta and Shinagawa 
at Tokyo. Two years later, in 1879, he published a detailed report of the excavation in 
English (Morse: 1879a), which was translated into Japanese by Professor Yatabe Ryōki-
chi (1851-1899) (Morse: 1879b), analyzing the various artifacts and natural specimens 
that appeared inside it. These artifacts, among which primitive ceramic, stone tools, and 
human bones stand out, revealed that, as in Europe or America, there was also a primi-
tive Stone Age culture in Japan. This culture was so old that the first Japanese chronicles 
— Kojiki and Nihon Shoki, compiled in the early 8th century — did not mention it. 
In addition to this activity, it is also necessary to indicate that Morse was involved in 
the dissemination of western archaeological knowledge, giving lectures outside the uni-
versity to the general public. For example, in a lecture before a 500-person audience in 
Asakusa, he explained John Lubbock’s Four-age system, claiming that the Ōmori shell 
mounds belonged to the Neolithic period (Morse: 1983, pp. 131-135).
As Moos points out, there are testimonies that Morse was not the first Westerner 
to discover the site, and at least Heinrich von Siebold and the German geologist Ed-
mund Naumann (1854-1927) investigated the area separately at the same time as Morse 
(Moos: 2007, p. 58). However, American’s excavation was the first carried out in an 
academic context, and his report was of vital importance in the spread of archaeology as 
a scientific discipline in Japan.
Meanwhile, Siebold first came to Japan in 1869 at just 17 years old. In 1873 he 
had the opportunity to work as an interpreter for the Japanese delegation at the World 
Exposition in Vienna in 1873, where he came into contact with the antiquarian Ninaga-
wa Noritane (1835-1882) (Uchikawa: 2014, p. 63). On his return to Japan, Siebold 
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also integrated actively into local antiquarian circles and wrote Kōkosetsuryaku (Siebold: 
1879c). This book is one of the first introductory works of modern archaeology written 
in the Japanese language, where it is possible to see the word kōkogaku, this is, «archae-
ology» in Japanese (Saitō: 1984, p. 189). Furthermore, he carried out various investiga-
tions which he reported on in the Zeitschrift für Ethnologie (Siebold: 1878, 1879a) and 
his work Notes on Japanese Archaeology, with Especial Reference to the Stone Age (Siebold: 
1879b), pointing out that the artifacts discovered in the shell mounds evidenced that a 
primitive race had inhabited the archipelago during the Stone Age. Although Siebold 
and Morse disagreed regarding the identity of the primitive inhabitants of Japan (the 
first attributed it to the ancestors of the Ainu, while the second to an earlier people), 
both agreed that the bearers of this culture had no relationship with their current inhab-
itants, which came to Japan at a later time.
Stone tools, ceramic vessels, and figurines from the Stone Age, now called the Jōmon 
Period, were already known before the Meiji period and had been integrated as «antiq-
uities» within collectors and antiquarians circles during the Edo period (1603-1868). 
However, Morse and Siebold’s discoveries had revolutionary consequences, offering a 
new reading of these material objects and placing them in a previously unknown histor-
ical dimension. In other words, the discoveries of these Westerners involved opening a 
new temporality that had never been described by the ancient chronicles, whose narra-
tive discourse prevented the existence of a past before the creation of Japan.
Ancient chronicles, discourses, and alternatives
The introduction of modern archaeology should be considered as an unexpected 
consequence of the modernization process of Japan. However, despite this, these West-
erners’ activity aroused a keen interest in local thinkers and scholars. They quickly began 
to reflect on the possibility of applying the new knowledge to ancient Japanese history. 
Their reaction, however, was not homogeneous, and we can observe how this transfer 
of knowledge never took place in an epistemological and ideological vacuum. In this 
section, we will analyze three specific cases: Kurokawa Mayori (1829-1906), Matsumori 
Taneyasu (1825-1892), and Kanda Takahira (1830-1898). By age, these three thinkers 
belong to the same generation: when Morse excavated at Ōmori, Kurokawa was 48, 
Matsumori 52, and Kanda 47. However, at the same time, they represent very different 
schools of thought. 
In the first place, Kurokawa was a member of the so-called kokugaku school, that is, 
the proto-nationalist current that emerged during the Edo period and rejected the influ-
ence of Chinese philosophy. A disciple of Kurokawa Harumura (1799-1867), Mayori 
specialized in philology, fine art, and history, and became a professor at the faculty of 
humanities at the University of Tokyo in 1879 (Wachutka: 2013, p. 293). Kurokawa 
soon learned of Morse’s interpretation, and as early as 1879, he rejected the technolog-
ical sequence described by the Three-age system, arguing that the Japanese had used 
stone tools from «remote ages» (taiko) (Kurokawa: 1879, p. 1). Thus, the artifacts found 
at Ōmori were no evidence that Japan had been inhabited by a people other than the 
Japanese. 
In later years, Kurokawa returned to insist on this explanation, adding that, accord-
ing to ancient chronicles, since the dawn of the «Age of the Gods» (kamiyo or jindai) 
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the kami Izanami, Amaterasu or Susanoo were already provided with metal tools and 
weapons, such as the sword totsuka no tsurugi (Kurokawa: 1888, p. 139). Kurokawa’s 
critical reaction, however, was not wholly inflexible. For example, he knew that stone 
was much more abundant and metal required complex (and therefore limited) technol-
ogy to be made. Thus, he claimed that during early times the commoners used stone 
tools and weapons while the «descendants of the gods» (tenson) and their closest vassals 
used metal (Kurokawa: 1910, p. 294). According to Wachutka, Kurokawa was among 
the more moderate kokugaku scholars who had no strong links to religious Shinto and 
«shifted it from a political-religious movement to an academic discipline» (Wachutka: 
2013, p. 241). Nevertheless, despite this, he could not conceive of a «history» of Japan 
that did not conform to what was narrated by the ancient chronicles, so he rejected the 
possibility of constructing an alternative account based on the archaeological interpreta-
tion of the artifacts discovered in the islands. 
Matsumori Taneyasu is another example of the response of the Japanese intellectual 
world to Morse’s interpretation. Originally a samurai serving the Matsuyama clan in 
the Shōnai fief (modern day Yamagata prefecture), he left about 500 manuscripts on 
natural history (Isono: 1988, pp. 109-110). These include writings on zoology, botany, 
and mineralogy, and also texts from other fields such as ethnology and anthropology. 
Matsumori soon heard of Morse’s activity, and in 1878 he wrote Rōseki yodan (1878), 
where he discussed the Three-age system and its application to Japan. He accepted the 
idea of human progress and equated western archaeological periods with Japanese con-
cepts such as taiko, jōko, and koseki. Furthermore, he attempted to adjust the technolog-
ical development described by the Three-age system with the temporal division of the 
ancient chronicles. However, when correlating the Stone Age with the Age of the Gods, 
contradictions inevitably arose; for example, the deities Inazagi and Izanami created 
the Japanese archipelago using a bronze halberd, ama no sakahoko. Matsumori tried 
to overcome these contradictions explaining that stone tools were made before bronze 
and iron arose in the archipelago, but at a later time the elite (fūki no kami) used metal 
tools while the ordinary people (fusen hinkyū no shōmin) continued to use stone tools 
(Sugiyama: 1985, pp. 97-98).
As Tanaka states, «rather than a reaction or attempt at preservation,» Matsumori 
showed «a critical and careful engagement as well as the difficulty of moving from one 
temporal conception to another» (Tanaka: 2004, p. 44). Matsumori did not belong to 
the kokugaku school like Kurokawa, and he tried to adapt Western knowledge to his 
own experience rationally, but, after all, the ancient chronicles provided the basis for his 
historical model, so they were irreplaceable. 
Finally, we can look at Kanda Takahira. A disciple of the rangakusha («scholar of 
Dutch learning») Sugita Seikei (1817-1859) and Itō Genboku (1800-1871), Kanda is 
known to be one of the introducers of modern economic theory in Japan. After the Res-
toration, he was an advisor to the new government on economic and institutional policy 
and became governor of Hyogō and member of the Senate. Although we do not know in 
detail when this activity began, Kanda was also a passionate collector of ancient artifacts, 
and it seems that he had close contact with Morse, as his name appears the first in the ac-
knowledgments of the report of Ōmori (Morse: 1879a, Preface). Probably the presence 
of the American impelled him to take a more active role beyond collecting, and in 1884 
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he published Notes on ancient stone implements, &c., of Japan in English, intending to 
make known to the western reader the artifacts of this culture discovered in the islands.
The work offers a fascinating symbiosis of western archaeological knowledge and 
Japanese antiquarian scholarship. Thus, in «accordance with the well-known law of ar-
chaeology,» Kanda divides stone tools into two main categories: «chipped» and «pol-
ished stone implements» (Kanda: 1884, p. 1). However, when describing the specific 
categories of tools, he uses traditional names and expressions. In this way, within the 
first one, it is possible to see the «rice-spoons of the Tengu (mountain gnomes)» (ten-
gu-no-meshigai, this is, stone knives shaped like a rice spoon), and within the second, 
the «thunder-bolts» (rai-fu, or stone axe) and the «thunder-clubs» (rai-tsui, or stone club) 
(Kanda: 1884, pp. 1-3).
Furthermore, Kanda did not offer any detailed explanation of how the Stone Age 
could be adjusted within Japan’s history, but at least two other points require our at-
tention. In the first place, like Kurokawa and Matsumori, Kanda thought that the early 
Japanese had been forced to use stone tools since metal was scarce and reserved for 
the upper classes (Kanda: 1884, p. 6). And secondly, and unlike the previous two, he 
considered that the chipped tools belonged to the ancestors of the «Aino race,» which 
was mentioned in the ancient chronicles as «Yezzo» (Kanda: 1884, p. 2). In this way, 
Kanda introduced an element connecting Westerners’ theories and the first generation 
of modern Japanese archaeologists: the definition of the Stone Age as a non-Japanese 
space-time.
The construction of archaeological space-time
In 1884, a group of Japanese students decided to establish a «circle» they called 
Jinruigaku no tomo, or «friends of anthropology». Among these, the leading figure was 
Tsuboi Shōgorō (1863-1913), a zoology student at the University of Tokyo and the son 
of Tsuboi Shinryō (1823-1904), a former doctor of the Tokugawa government.
In 1886, the circle officially became the Anthropological Society of Tokyo — the first 
scientific society of its kind in Asia (Saitō: 1974, pp. 113-115). Kanda Takahira was the 
first president, and with his help, they created the bulletin Tōkyō Jinruigakkai Zasshi. The 
following year the society surpassed the number of 200 members, and some of them de-
cided to establish anthropological societies in their regions: Tokushima (1888), Tōhoku 
(1890), Sapporo (1895), Taiwan (1895), Okinawa (1897).
Among the initial members, the young historian Miyake Yonekichi (1860-1929) had 
a fundamental role in the construction of the first modern historical model in Japan. 
The same year the society was established, Miyake published Nihon Shigaku Teiyō, where 
he denounced the use of the mythical creation of the universe (tenchi kaibyaku) describe 
in the ancient chronicles as an initial passage from the history manuals in Japanese 
schools. Instead, he proposed a new temporal concept, called by him taiko yūshi izen 
(literally, «remote age before history») which began with the Stone Age (Miyake: 1886, 
Introduction p. 14). However, it is necessary to indicate that, except for the mythical 
creation episode, Miyake did not consider the entire content of the ancient chronicles 
as an invented or fantastic text. On the contrary, passages such as the descent of Izanagi 
and Izanami to the island of Onogoro or the advent of Ninigi to Mount Takachiho 
were, according to him, stories that reflected the arrival of the ancestors of the Japanese 
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from the mainland (Miyake: 1886, p. 80). This evemeric interpretation of the content of 
the Kojiki and the Nihon Shoki had a profound influence in the Japanese archaeological 
world until 1945.
In the following years, the members of the society continued to carry out archaeo-
logical excavations throughout the country, and to this activity was added the study of 
the kofun, burial mounds built to preserve the remains of powerful chiefs and leaders 
of local elites. In the Edo period, some of these kofun had been linked to emperors and 
members of the imperial family, which prevented their study. Despite this, Japanese 
researchers began to speculate on the chronological relationship between the Stone Age 
culture and the kofun culture. The work Nihon kōkogaku, written by Yagi Shōzaburō 
(1866-1942) at the end of the 19th century, occupies a particularly important position 
in this regard. Yagi was a member of the Anthropological Society and the Department of 
Anthropology of the Imperial University. In this work, he utilized a unique combination 
of Western concepts and original ideas to establish the first archaeological periodization 
in Japan.
Yagi distinguished two main archaeological periods, the «Stone Age» (sekki jidai) 
and the «Kofun Age» (kofun jidai). The Stone Age is originally, together with Bronze 
and Iron Ages, one of the constitutive elements of the Three-age system formulated by 
Thomsen (1788-1865). However, Yagi used the concept of Stone Age in an isolated way, 
and, after rejecting the existence of a Bronze Age in Japan, proposed as the subsequent 
archaeological period an age characterized by the construction of the kofun (Yagi: 1899, 
vol. I, pp. 7-8). The resulting inconsistency in the definitional criteria was solved by 
resorting to another periodization system based on the appearance of writing. In this 
way, Yagi equated the Stone Age with Prehistory and the Kofun Age with Protohistory.
Some observations can be made about the conceptual implications of this division. 
First, Yagi recognized the Stone Age and the Kofun Age as unconnected chronolog-
ical and cultural spheres, transcending the technological sequence implicitly inher-
ent to the Three-age system. Thus, he emphasized that the culture of the Kofun Age 
— which was associated with the first use of metal technology in Japan — was the result 
of a new group migrating from mainland Asia (Yagi: 1899, vol. II pp. 4-6). Further-
more, he argued not only that the kofun mound-builders had no racial connection with 
the Stone Age inhabitants, but also that the two cultures were separated by an hiatus, or, 
in other words, that the bearers of Stone Age culture left Japan before the arrival of the 
ancestors of the Japanese. In this way, the idea of the «Kofun Age» symbolized the partial 
rejection of Western archaeological thought as represented by the Three-age system and, 
at the same time, the birth of a genuinely Japanese periodization. On the other hand, 
although the idea of «Kofun Age» can be considered a purely archaeological concept, 
and in this sense «modern,» it does not mean that it was impervious to the historical 
worldview that had its roots in the ancient chronicles. In fact, Yagi speculated on the 
evolution of the kofun through three stages: 1, from Izanagi and Izanagi to Jinmu em-
peror, 2, from Jinmu to empress Suiko, and 3, from Suiko to Nara period (Yagi: 1899, 
vol. II, pp. 35-36).
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Discussion
When Morse and Siebold carried out their archaeological investigations during the 
1870s, a rich tradition of antiquarianism and collecting already existed in Japan. This 
tradition had arisen in the country thanks to social and economic stability during the 
Edo period. Although Morse himself recognized the members of antiquarian circles as 
«archaeologists,» there was a profound difference between him and the Japanese. This 
difference resided basically in the translation of the object into an unknown space-time.
Japanese scholars’ reactions against the «new past» provided by Morse and Siebold 
focused on the rejection or acceptance of a space-time called «Stone Age» within Japan’s 
history. Moreover, although they reacted in different ways, all their responses had a 
common basis: the historical discourse contained in the ancient chronicles. However, 
their reactions were not devoid of a rational approach to try to explain the finding of 
stone tools.
On the other hand, the first Japanese generation educated in the new educational 
institutions accepted the idea of an archaeological past characterized by the use of stone 
as raw material, that is, a primitive technological level. However, the acceptance of the 
Stone Age also implied the separation between this space-time and the «Japanese». Sub-
sequently, in the following decade, a new temporal concept was proposed, the «Age of 
the Kofun». This concept served as a preamble to the history of Japan in the strict sense, 
and linked the Japanese with a material culture that could already be defined as «civili-
zation». This concept, however, was not a purely archaeological one and represented the 
continuity of myth-historical thought initially embodied in the Kojiki and the Nihon 
Shoki.
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EL SAKE: ELIXIR RITUAL Y ELEMENTO  
DE COHESIÓN SOCIAL. PRODUCCIÓN Y CONSUMO EN 
EL JAPÓN PROTOHISTÓRICO
Irene M. Muñoz Fernández
Universidad Autónoma de Madrid – Grupo de Investigación Asia (UCM)
Introducción: los inicios de la producción de sake 
en la esfera de interacción del Mar Amarillo
Probablemente el sake, o vino de arroz, llegara al archipiélago japonés a partir de época Yayoi (ca. 1000/900 a.n.e. – 250/300 d.n.e.), junto con el conocido como «Paquete Yayoi», acompañando a las técnicas de ricicultura en arrozal irrigado. Sin 
embargo, se desconoce si en las islas japonesas ya conocían las bebidas alcohólicas o si 
las producían fermentando otros ingredientes a los que tuvieran acceso. A este respecto, 
algunos investigadores apuntan a la posibilidad de que ciertos recipientes excavados en 
contextos Jōmon pudieran haber contenido bebidas alcohólicas, basándose en sus di-
seños intrincados que apuntan a un posible uso ritual (Mizuno: 2001, p. 526), o en el 
parecido de algunas formas cerámicas con formas actuales empleadas para el calentado 
y servicio de sake (Weeder: 1990, p. 79). Posibles candidatos a haber sido empleados 
para producir bebidas alcohólicas mediante la fermentación serían la Vitis coignetiae, 
de la que se han encontrado numerosas semillas en los concheros de Mutō y Torihama, 
la Broussonetia Papyrifera, el Viburnum dilatatum, frutos secos con alto contenido en 
almidón como las castañas, o cereales como el mijo, la cebada o el arroz cultivado en 
campos de secano (Ishige: 2001, p. 32) (a partir de Jōmon Final, cuando es posible que 
se comenzara el cultivo de este cereal con técnicas de secano). A este respecto, de haber 
contado ya en fechas anteriores al Yayoi con un cultivo en secano de arroz, se especula 
que la técnica de producción sería muy diferente de la que se introducirá en el Yayoi 
(Fuller et al.: 2010, pp. 11-18).
Para poder estudiar la producción de vino de arroz en el archipiélago japonés, es im-
prescindible estudiar los antecedentes de dicha producción en la Esfera de Interacción 
del Mar Amarillo y, más concretamente, en China, donde se desarrollaron las técnicas de 
fermentación que más tarde se expandirían a Corea y a Japón. Si bien está clara la exis-
tencia de bebidas alcohólicas en la China continental probablemente con anterioridad al 
1er Milenio a.n.e., es complicado afirmar su existencia en el Japón Jōmon, a pesar de que 
se sabe que el alcohol no era desconocido en la Esfera de Interacción del Mar Amarillo; 
de hecho, algunas fuentes antiguas chinas afirman que los vinos fermentados de frutas o 
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cereales ya se preparaban en la Edad del Bronce china, y los propios repertorios cerámi-
cos sugieren raíces neolíticas mucho anteriores (Ishige: 2001, p. 32).
Cabe la posibilidad de que los chinos ya fermentaran bebidas en el Neolítico Tem-
prano, tal y como el análisis de unas cerámicas de Jiahu (ca. 6600-6200 a.n.e.) parecen 
sugerir: el contenido de dichas cerámicas combinaba arroz, mijo, miel y fruta, cuyas 
levaduras naturales contenidas en las pieles podrían haber facilitado una fermentación. 
En cualquier caso, en algún punto entre el Neolítico Tardío y la época Shang se desarro-
lló el sistema de fermentación por amilólisis mediante hongos cultivados: los análisis de 
unas vasijas Shang (ca. 1600-1046 a.n.e.) han confirmado la presencia de Saccharomyces 
cerevisiae, lo que no deja lugar a dudas sobre el contenido alcohólico que una vez al-
bergaron (McGovern et al.: 2004, p. 17598). Además, en una bodega Shang excavada 
en Hunan se han encontrado dos recipientes sellados con un líquido alcohólico en su 
interior (Huang: 2000, p. 153) que vuelve a confirmar que la técnica era conocida y 
practicada ya con cierta asiduidad en territorio chino. Por último, la bodega —también 
de época Shang— excavada en Thai-hsi, ha proporcionado restos de levaduras, mijo 
menor —en un silo—, y frutas como el melocotón, la ciruela o el dátil chino —en otro 
silo—, junto a urnas con semillas de meliloto, cáñamo y jazmín que podrían haber sido 
empleadas para aderezar las bebidas, junto con las frutas ya mencionadas (McGovern et 
al.: 2005, p. 251).
Técnicas de fermentación alcohólica
Los primeros testimonios escritos de la presencia de bebidas alcohólicas en China son 
de época Zhou (ca. 1046-722 a.n.e.), que nos hablan de dos tipos de bebidas: el luo, una 
fermentación realizada seguramente a partir de frutas, y el lao, una bebida que las fuen-
tes no aclaran si se trataba de una fermentación a partir de algún cereal como el arroz 
o el mijo, que se tomaría sin filtrar o, si bien, se trataba de una infusión no fermentada 
(McGovern et al.: 2005, p. 250).
Kuchikamizake: el sake masticado en la boca
Así pues, este tipo de bebidas serían las que se extenderían por la Esfera de Interac-
ción del Mar Amarillo hasta llegar a las islas japonesas. Los primeros sakes producidos 
en el archipiélago probablemente serían muy similares a lo que algunas fuentes, ya de 
época histórica, denominan como hitoyozake (  «sake de una noche»), es decir, 
arroz cocido que se deja fermentar de manera natural. Entre estos sakes, se cree que los 
más antiguos serían el yashiori («prensado 8 veces»), que podría estar relacionado con el 
mito de Susanoo y la serpiente de 8 cabezas, y que se piensa que tendría un alto grado 
alcohólico, y el kuchikamizake (Kanzaki: 2015, p. 2) (  «sake masticado en la 
boca»), probablemente anterior a época Yayoi, pues en China no se emplea este método 
de producción. Este sake se produciría masticando, bien arroz crudo, como en Taiwan 
(Ishige: 2001, p. 33), o bien cocido, tal y como se describe en el Manyōshū, si bien cabe 
la posibilidad de que, en función del «bouquet» que se quisiera conseguir, se emplearan 
los dos tipos de arroz. Se desconoce si esta técnica se desarrolló en el archipiélago de 
manera autóctona o si fue importada, pero de ser la primera opción, es probable que en 
un primer lugar se hubiera comenzado a aplicar en cereales o alimentos con un alto con-
tenido en almidón, como el taro o la castaña, para pasar a ser aplicado al arroz cuando 
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éste llegó al archipiélago, importado desde el continente. Este tipo de sake, de hecho, ha 
tenido pervivencias incluso hasta mediados del siglo xx (Kanzaki: 2015, p. 2), cuando 
en algunos poblados ainu de Hokkaidō y en zonas rurales de Okinawa (Kondō: 1984, 
p. 13) se seguía produciendo para ocasiones rituales comunitarias (Ishige, 2001: p. 133), 
del mismo modo que un fudoki del s. viii relata que se consumía en el área de Kyūshū. 
Por último, hay que destacar la posibilidad de que en ofrendas y eventos también se 
empleara el shitogi, un fermentado natural a partir de harina de arroz y agua (Kanzaki: 
2015, p. 2).
El método de fermentación por koji
Sin embargo, a partir de época Yayoi, se introduce el método de fermentación por 
koji, desarrollado en China. Los documentos Shang nos hablan de dos tipos de levaduras 
documentadas: el qu para vinos fuertes y el nie para vinos suaves (Fredriksson: 1984, p. 
2). Además, a partir de los textos de un hueso oracular y de un oráculo de caparazón de 
tortuga, se sabe que había al menos tres tipos de vino: el li, dulce y realizado con arroz 
o mijo malteados como agente sacarificante (Huang: 2000, p. 156), el chang —un vino 
herbal—, y el jiu, un fermentado completo de arroz o mijo, que podría alcanzar hasta 
un 10 o un 15% de volumen (McGovern et al.: 2004, p. 17593).
Estas técnicas de fermentación estarían más que asentadas para la época Han, es 
decir, coetáneamente al Yayoi japonés. De hecho, en el año 196 d.n.e. Jia Sixie escribe 
el Ch’i Min Yao Shu, un tratado agrícola en el que detalla con todo lujo de detalles las 
diferentes técnicas para producir vino de arroz con qu (el fermento que en Japón sería 
conocido como koji), técnicas que bien pudieron haber sido transmitidas a los coreanos 
y japoneses. Jia Sixie habla en su obra de varios pasos genéricos a seguir para la obtención 
de las tortas de fermentación, de cara a conseguir vinos de arroz (Tzŭ-ch’ing y Yün-
ts’ung: 1945, passim):
1.  Mezclado de harinas de cereal crudo, tostado y cocido con agua dulce limpia (Shih: 
1962, p. 80) para realizar unas tortas en las que cultivar el fermento.
2.  Almacenaje de las tortas en una habitación con luz, temperatura, oxigenación y hu-
medad estables durante tres semanas, para propiciar el crecimiento de los mohos 
deseados en ellas, evitando los no deseados.
3.  Secado de las tortas, bien en una ristra colgada al sol durante entre 5 y 7 días, bien en 
una cerámica sellada durante 7 días, bien en una habitación oscura durante 5 días. 
En los dos últimos supuestos, tras los días prescritos, se colgaría al sol durante 5-7 
días más.
4.  Almacenaje en ristras, que podrían mantener el fermento activo en su interior hasta 
3 años después de su fabricación (Shih: 1962, p. 4)1.
Una vez obtenidas las tortas de fermento, lo aconsejado era emplearlas a finales de 
otoño o invierno para producir el vino de arroz, evitando así las altas temperaturas, 
más difíciles de corregir que el frío, de cara a conseguir una temperatura uniforme que 
facilitase la fermentación (Huang: 2000, p. 178; Tzŭ-ch’ing y Yün-ts’ung: 1945, p. 42). 
Una vez decidida la fecha para iniciar el proceso, se cortarían y secarían las tortas de 
1 De hecho, Jia Sixie recomendaba emplear cierto tipo específico de fermento a partir de centeno a 
partir de los tres años de almacenaje, pues daría lugar a vinos de mayor calidad (Tzŭ-ch’ing & Yün-ts’ung: 
1945, 37).
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fermento antes de su uso, durante entre 1 y 20 días, tras los que se pondrían a remojo 
en agua dulce hasta que arrancase la fermentación, momento en el que se colaría y se 
comenzaría a añadir al líquido arroz y agua, batiendo regularmente, y repitiendo este 
paso hasta que se deseara, o bien hasta que la fermentación parase o, una vez detenida 
la fermentación, hasta obtener el dulzor necesario. Una vez obtenido el líquido con el 
contenido alcohólico y características organolépticas deseadas, se procedería al filtrado y 
posterior almacenaje (Tzŭ-ch’ing y Yün-ts’ung: 1945, passim).
Básicamente, este proceso de fermentación consigue, mediante la adición repetida 
de arroz al líquido donde los hongos están presentes, que la amilasa producida por éstos 
últimos rompa las cadenas de almidón en polisacáridos, que a su vez son consumidos 
por las levaduras presentes en la mezcla, arrancando así el proceso de fermentación. A 
más arroz añadido, mayor contenido alcohólico, hasta el momento en el que la propia 
fermentación se para por sí misma. En ese caso, es posible, como ya se ha comentado, 
seguir añadiendo arroz, de cara a obtener polisacáridos que endulcen la mezcla, si bien, 
las levaduras ya no estarían presentes en la ecuación, por lo que no se podría seguir au-
mentando el grado alcohólico (Huang: 2000, p. 168).
Usos rituales del sake
En cuanto al empleo del sake en época antigua en el archipiélago japonés, cabe des-
tacar que las bebidas alcohólicas han sido empleadas en numerosas culturas, junto con 
otras sustancias psicotrópicas (MgGovern: 2009, passim), para propiciar el estado de 
embriaguez o, lo que es lo mismo, el «contacto con el otro mundo», en el que se podría 
llegar a un supuesto estado de iluminación y unión con la divinidad. El ámbito nipón no 
es una excepción a esta regla, y el sake ha formado y sigue formando parte activa en todo 
tipo de rituales religiosos, que abarcan desde libaciones hasta banquetes de comensalidad 
con la divinidad, entre otros. Así pues, se podría resumir el empleo del sake en el ámbito 
de la ritualidad en los siguientes puntos:
–  Contacto con el más allá, a través de la embriaguez, para rituales de adivinación me-
diante el trance o la posesión, como los realizados por las miko o por algunas mujeres 
ainu (Kitagawa: 1961, p. 120). A este respecto, cabe destacar la especial relación exis-
tente en las primeras épocas entre esta bebida y las mujeres, encargadas en muchos 
casos de estos rituales de adivinación. Se sabe que el kuchikamizake consumido en 
Okinawa hasta tiempos recientes sólo podía ser masticado por mujeres y, de hecho, 
era conocido como bijinshuo («sake de mujeres bonitas») (Kondō: 1984, p. 13), re-
lación que no es extraña en otras épocas y áreas del archipiélago, ya que las fuentes 
escritas de la Edad Media japonesa confirman que eran las mujeres las encargadas de 
la producción de sake, lo que les valió ganarse epítetos como «hacedoras de sake» o 
«vendedoras de levadura» (Yoshie y Goodwin: 2005, p. 456).
–  Para fortalecer los lazos de lealtad, así como la cohesión de grupo, mediante el acto 
de comensalidad, no sólo entre los miembros de la comunidad que comparten la 
bebida, sino también entre los humanos y la divinidad a la que se lo ofrendan, tanto 
como acción de gracias, como para pedir algún favor divino (Batchelor: 1932, p. 42; 
Mizuno: 2001, p. 527).
–  Como diferenciador social, siendo especialmente importante este aspecto a partir 
de época Heian (794-1192 d.n.e.), cuando ya se fijó el ritual para el brindis en el 
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simposio formal celebrado en la Corte, en el que los asistentes realizaban tres rondas 
rituales, bebiendo de la copa por orden de asiento (Ishige: 2001, p. 264). De este 
modo, la forma de consumo tan especializada diferenciaba a los cortesanos del resto 
de personas, situando a los primeros en un estadio superior.
Conclusión
En definitiva, tal y como ha podido verse en las líneas precedentes, y del mismo 
modo que ocurre en otras muchas culturas a lo largo y ancho del mundo, el sake, en 
tanto que bebida alcohólica, fue y sigue siendo un elemento clave en la cultura japonesa, 
no sólo en las relaciones sociales entre individuos, sino en las relaciones entre este plano 
y el plano espiritual, sirviendo en ocasiones como vehículo para el contacto entre este 
mundo y el Más Allá, y reforzando las relaciones entre humanos y divinidades.
Quizás fue por esta importancia por lo que los métodos productivos de esta bebida 
tuvieron tan buena acogida cuando llegaron desde el continente, pasando a estar más 
que establecidos de manera firme para época Kofun, cuando posiblemente ya contarían 
con diversas variaciones de esta bebida espirituosa, en función del método y receta em-
pleados.
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LA NOVELA MATRIMONIAL EN LOS SANYAN: 
UNA MIRADA A LA SOCIEDAD DE LOS MING
Qianyun Yin
Universidad de Salamanca
S  anYan ( , sānYán), que significa «tres palabras», es un nombre común que hace referencia a tres recopilaciones de cuentos editadas por Feng Menglong a prin-cipios del siglo xvii. Los relatos de Sanyan esbozan un panorama de la sociedad de 
la dinastía Ming ( , Míng, 1368-1644). En particular, las historias pertinentes al amor 
y matrimonio que narran las actividades y las costumbres de la vida cotidiana del pueblo 
nos ayudarán a conocer la apariencia de la realidad social de dicho periodo.
Introducción
Feng Menglong ( , Féng Mènglóng) nació en el año 1574 en una familia in-
telectual en la actual provincia de Jiangsu y falleció en 1646. Fue un gran erudito, po-
lígrafo y editor del periodo tardío de la dinastía Ming, también conocido por distin-
tos nombres de estilo Youlong ( , yóulóng), Ziyou ( , zǐyóu), etc. Realizó una 
importante contribución en la recopilación y composición de textos de varios géneros 
literarios, tales como novela corta, drama, canción folklórica, ensayo político, estudio 
sobre los clásicos confucianos, etc. Él desempeña un papel relevante en la historia de la 
literatura premoderna china.
Sanyan, el éxito literario más ilustre de Feng Menglong, incluye Palabras perdurables 
para despertar al mundo  (Xǐngshì héngyán), Palabras juiciosas para ilustrar al 
mundo  (Yùshì míngyán, su título original es Cuentos antiguos y nuevos 
, Gǔjīn xiǎoshuō) y Palabras exotéricas para advertir al mundo (Jǐngshì 
tōngyán). Dichas colecciones en total comprenden 120 relatos en el lenguaje vernácu-
lo y cada una de las colecciones contiene 40. Parte de las historias derivan de cuentos 
populares heredados de períodos anteriores, mientras que otros fueron redactados por 
el propio editor. Dichas narraciones, cuyos protagonistas pertenecen a diversas clases, 
reflejan varios aspectos de la vida social durante las dinastías Song ( , Sòng, 960-1279), 
Yuan ( , Yuán, 1271-1368) y especialmente Ming. No sólo cuentan con valor literario, 
sino que pueden ser fuentes importantes de información sobre las costumbres sociales y 
los pensamientos populares de la tardía Ming. 
Y el género «huaben» ( , huàběn) de dichos cuentos es peculiar, diferente de la 
novela moderna, ya que conserva la tradición oral china. 
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Huaben, el borrador de cuentista o relacionero para actuar al público, sirve no sólo para 
concebir, consultar y repasar los relatos, sino también para transferir dicho oficio del 
maestro a discípulos o de generación en generación para ganar la vida. 
 (Hu: 2011, p. 170)
Estos apuntes llegan a ser obras literarias hechas tras el proceso de recopilar, editar 
e imprimir, formando parte de la narración vernácula premoderna china. Los cuentos 
editados o redactados por los intelectuales se denominan «ni huaben» ( , nǐ huà-
běn, «huaben» imitado), cuyos ejemplos más típicos y excelentes son «tres palabras y 
dos golpes» (« », Sānyán èrpāi) de los Ming, incluyendo los Sanyan y los Erpai 
(de Ling Mengchu). Siempre transmiten moralejas y dan ejemplos morales positivos o 
negativos a través de los argumentos novelescos. Cabe mencionar que las características 
más destacables de dicho género narrativo son el tinte moralizador y pedagógico del 
contenido y la estructura establecida de la forma.
Justificación y metodología
Podemos decir que los Sanyan ocupan una posición relevante e ilustre en el proceso 
de desarrollo de la novela premoderna china, no sólo por el valor literario y artístico, 
sino por conservar abundantes testimonios de la realidad social de la dinastía Ming. 
Merece la pena estudiar estos relatos desde varios puntos de vista, tales como la historia 
de la literatura, el análisis textual, la investigación histórica, etc. Sin embargo, debido a 
la carencia de la traducción al español y los antecedentes, hay mucho que explorar en el 
mundo académico hispanohablante. De hecho, excepto algunas historias sueltas, no ha 
aparecido una versión completa de los Sanyan en el español todavía. Las diferencias lin-
güísticas y culturales son los principales obstáculos a la hora de traducir dichos cuentos 
directamente al español. Por un lado, los Sanyan mezclan muchos versos en el lenguaje 
clásico literario con narraciones en el lenguaje vernáculo del siglo xvi y xvii que es dife-
rente del chino moderno. Por otro lado, reflejan varios aspectos de la sociedad premo-
derna con abundantes detalles. Es demasiado difícil encontrar en el español las palabras 
equivalentes para algunos términos propios pertenecientes a la cultura china. Por lo 
tanto, es necesario dedicar mucho tiempo y esfuerzo a traducir los textos importantes 
de los Sanyan al español de cierta forma adecuada y clara para realizar análisis textual 
profundamente en esta investigación.
Según las estadísticas sencillas, indican que el matrimonio es un tema muy importan-
te y destacado entre los diversos temas de los Sanyan: hay casi 70 cuentos pertinentes al 
matrimonio en todas tres recopilaciones. A la vez, la mayoría de los cuentos más excelen-
tes y célebres reconocidos por los lectores e investigadores comparten dicho tema prin-
cipal, tales como Jiang Xingge reencuentra con la camisa de perlas ( ), 
La Du décima con furia sume el cofre de tesoro en el río ( ), El aceitero 
conquista el corazón de la reina de cortesanas ( ), etc. Feng Menglong 
edita o crea historias valiosas con sentimientos reales, peripecias novelescas y personajes 
vívidos, inspirando la simpatía de los lectores. La cantidad y la calidad de la novela ma-
trimonial en los Sanyan justifican que es un tema de mucho valor de investigar. 
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Los cuentos relativos reflejan muchos detalles de la vida cotidiana, las costumbres 
matrimoniales y los ritos nupciales que podrían ayudarnos a conocer mejor la sociedad 
y las tradiciones culturales de aquella época. Simultáneamente, los fenómenos del cam-
bio de la relación marital muestran la transformación social, histórica e ideológica en la 
tardía Ming. Para conseguir los objetivos que acabamos de plantear, la lectura detallada 
del texto original de los Sanyan es lo más básico e importante. Y, la clasificación de las 
novelas matrimoniales según criterios lógicos favorece el análisis textual profundo. Ilus-
trar la intertextualidad entre los relatos del matrimonio y la realidad histórica de la tardía 
Ming hace posible echar una mirada a la sociedad de los Ming. Por supuesto, traducir 
algunos textos clave al español es un procedimiento imprescindible en el proceso de 
investigación.
Novela matrimonial
La novela matrimonial de la que hablamos aquí alude principalmente a las historias 
cuyos argumentos se relacionan con el amor y el matrimonio, o que narran la vida o la 
relación marital. La verdad es que en los Sanyan unos cuentos se concentran en relatar 
una historia matrimonial o amorosa, mientras que los elementos relativos sólo sirven de 
episodios secundarios o como fondo de historia en otros relatos. A pesar de ser la trama 
secundaria, las narraciones pertinentes al matrimonio podrían justificar la conclusión 
final, como un buen complemento a los relatos matrimoniales. Por eso, no nos limi-
taremos a analizar e interpretar los cuentos que se centran en el matrimonio, sino que 
procuraremos hacer un análisis completo de los datos matrimoniales en los Sanyan para 
esbozar el panorama del amor y del matrimonio de la tardía Ming y deducir las perspec-
tivas de Feng Menglong sobre dicha temática.
Cabe señalar que en este estudio se toma un punto de partida diferente de los antece-
dentes relativos que suelen enfocar la identidad de los protagonistas, la intertextualidad 
entre los relatos y las leyes matrimoniales o la realidad social de los Ming, las relaciones 
de género, etc. Se adopta un criterio tratando el casamiento como el hito para clasificar 
los elementos del matrimonio en dos grupos: pretender contraer un matrimonio y man-
tener la relación marital. El primero grupo contiene los argumentos sobre el proceso de 
perseguir el amor y el desposorio, exponiendo las políticas o los criterios matrimoniales 
en el universo literario de los Sanyan; el otro reside en las narraciones sobre las experien-
cias cotidianas o novelescas de los cónyuges para mantener un matrimonio.
En primer lugar, en el universo de los Sanyan, los jóvenes a menudo no deben obe-
decer el compromiso matrimonial arreglado por los padres, sino que consiguen más 
libertad para perseguir el amor a su propia voluntad. Pero cabe mencionar que el obje-
tivo principal de los esfuerzos para buscar el amor sería frecuentemente contraer un ma-
trimonio, incluso el proceso legal y admitido por la sociedad. En este grupo de relatos, 
unos amantes llegan a casarse con la aprobación de los padres y la sociedad tras distintas 
peripecias, mientras que algunas parejas sufren consecuencias trágicas. En la historia El 
virrey Qiao rearregla los desposorios contraídos a su gusto ( ) los jóvenes 
consiguen un compromiso matrimonial satisfactorio con el apoyo del dirigente local, 
tras romper los contraídos por sus padres. Y, en El señorito Le busca a su amada arries-
gando la vida ( ) se relata un cuento con final feliz: el protagonista llega 
a casarse con su amada con el consentimiento de los padres de la chica gracias a que la 
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salva de una corriente impetuosa. A la vez, varios resultados negativos exponen el fracaso 
de perseguir el amor. Por ejemplo, El rencor profundo de la señorita Wang Jiaoluan (
) narra una historia trágica: una chica muere al ser abandonada por su 
amante que rompe el compromiso y que se casa con otra mujer. Y, en el cuento famoso 
La Du décima con furia sume el cofre de tesoro en el río ( ) una cortesa-
na redimida se suicida tirándose al río tras sumir un cofre lleno de su tesoro acumulado, 
porque su amado quería abandonar y venderla debido al dinero y la diferencia del estrato 
social. Du, una mujer valiente, independiente y decidida es uno de los personajes feme-
ninos más destacados y alabables en la historia de la literatura premoderna china por su 
coraje para no sucumbir al destino manipulado por los demás. En fin, a pesar de diversos 
desenlaces, los cuentos muestran el proceso de perseguir el amor y el matrimonio seña-
lando muchos casos posibles y varios factores que afectan el resultado.
En la narración del proceso de contraer matrimonio, se indican las políticas matri-
moniales y los ritos nupciales del mundo de los Sanyan que nos ayudan a comprender 
las costumbres sociales y los conceptos populares de la dinastía Ming en cierto grado. 
Según los textos, los criterios reconocidos por los padres para contraer un desposorio 
ideal y satisfactorio para los hijos suelen ser: la fortuna familiar, el origen y el linaje, las 
habilidades personales (de los hombres), la inteligencia y las apariencias, etc. Aparte de 
los factores sociales, ponen énfasis en las competencias individuales en los Sanyan, es-
pecialmente en las apariencias. Por ejemplo, en El letrado Qian consigue un matrimonio 
feliz por equivocación ( ) y Jin Yunu aporrea a su esposo infiel y des-
agradecido ( ), los padres prefieren elegir un galán inteligente pero 
pobre como el yerno y financiar los intentos de los exámenes imperiales. A pesar de la 
tendencia a estimar más las habilidades individuales, los factores respecto al dinero y al 
linaje son los criterios principales más adoptados por los padres. Simultáneamente, los 
jóvenes suelen atribuir más importancia a la emoción y la pasión, deseando un compro-
miso marital por amor. Dichas discrepancias entre padres e hijos forman un conflicto 
llamativo en las novelas matrimoniales de los Sanyan. En cuanto a los ritos nupciales 
descritos en los relatos, son una buena fuente folklórica para los investigadores que estu-
dien las tradiciones matrimoniales y sociales de China premoderna.
En segundo lugar, otro grupo de cuentos retratan la relación marital por presentar 
distintos casos tales como la relación ilícita o extramarital, el concubinato, la pelea ma-
trimonial, la fidelidad y la traición, el reparto de bienes o herencia, etc., con detalles coti-
dianos incluso elementos novelescos y sobrenaturales. En Jiang Xingge reencuentra con la 
camisa de perlas ( ), el marido devuelve la dotación a su mujer infiel 
tras divorciarse y se reconcilia con ella tras algunas peripecias. Le quita a Chen Congshan 
a su esposa en el Monte Mei ( ) narra una historia de separación y 
encuentro con elementos sobrenaturales: el marido procura salvar a su mujer que es 
arrebatada por un demonio, mientras que ella mantiene la honra y sufre mucho dolor 
hasta reunirse. En Jin Yunu aporrea a su esposo infiel y desagradecido (
), una mujer, superviviente de intento de asesinato cometido por su propio marido, 
llega a castigar a su marido con la ayuda de un dirigente bondadoso. Zhao Chun’er hace 
prosperar la familia Cao de nuevo ( ) destaca la inteligencia y la capa-
cidad de una cortesana redimida que mantiene la familia cuando su marido malgastador 
vaga. Aún más, en Zhuangzi toca barreño y comprende el gran Tao ( ) 
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se deconstruye la relación matrimonial y la confianza entre cónyuges en un tono irónico 
ilustrando la concepción taoísta. En los Sanyan, Feng Menglong ha descrito diversos 
fenómenos relativos a la vida marital expresando sus propias opiniones a través de los 
comentarios. Cabe señalar que se enumeran y presentan varias formas de matrimonio 
en los cuentos que muestran un panorama de la vida cotidiana de distintos estratos 
sociales de aquella época, tales como la convivencia de la esposa legítima con algunas 
concubinas, el nuevo casamiento de viudo o viuda y de divorciados, el matrimonio de 
las cortesanas redimidas, el casamiento y la residencia en la casa de la novia (en chino 
se denomina « », rùzhuì), otra esposa de un mercader en el lugar permanente de su 
comercio, etc.
En particular, se narran unos fenómenos o tendencias especiales y destacables en la 
novela matrimonial de los Sanyan. Primero, la comunidad es más indulgente con la rela-
ción ilícita, el asunto extramarital y el nuevo casamiento de las mujeres, en comparación 
con las normas y perspectivas rígidas que dan un énfasis extremo a la virginidad y la 
castidad en la época feudal. Aunque todavía existen muchos límites, las mujeres induda-
blemente obtienen un poco más libertad comparativamente. En el mundo retratado por 
Feng Menglong, unos maridos disculpan a sus esposas infieles y unas viudas o mujeres 
abandonadas pueden volver a casarse. Por ejemplo, en la historia de «la camisa de perla» 
de la que se acaba de hablar, Jiang atribuye parte de la culpa a sí mismo ante el asunto 
extramarital de su esposa y devuelve la dotación al casarse ella de nuevo:
A pesar de haberme enamorado mucho, debido a mi codicia del poquito beneficio co-
mercial, ella se había quedado tan solitaria que surgió este escándalo. La situación actual 
no me permite arrepentirme.
(Feng: 2012, p. 19)
Aún más, él vuelve a aceptarla a ella en el desenlace del relato. Segundo, el deseo 
carnal es más tolerable en los Sanyan gracias a las descripciones eróticas y lascivas. En 
muchos casos se describe la relación sexual prematrimonial que es incompatible con la 
concepción de virginidad. Aunque los textos eróticos son polémicos para algunos lecto-
res, críticos e investigadores, justifican la legitimidad de la humanidad en cierto grado. 
El hecho de que muchos hombres y mujeres persigan el amor sensual y lascivo se expone 
directa y públicamente en los Sanyan. A la vez, la literatura erótica se convertía en un 
fenómeno popular durante la etapa final de los Ming.
El contexto histórico y cultural
En realidad, los argumentos y fenómenos peculiares en las novelas matrimoniales de 
los Sanyan se arraigan en el contexto histórico y cultural de la tardía Ming. En primer 
lugar, aparecieron las relaciones de producción del capitalismo acompañado del desarro-
llo de la agricultura y la artesanía, que daba lugar al crecimiento y la ampliación de las 
actividades comerciales. Es lógico que la promoción de los mercaderes y los artesanos 
se reflejara en el campo cultural y literario. Por un lado, se incrementó la industria del 
entretenimiento, incluso la editorial y la literatura comercial y popular. Les apetecían a 
los ciudadanos las colecciones de relatos de «huaben» correspondientes al gusto vulgar, 
así como los Sanyan. Por otro lado, en lugar de los nobles, los plebeyos se convirtieron 
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en los protagonistas de las historias, tales como comerciantes, artesanos, letrados medio-
cres y funcionarios de bajo nivel. En los Sanyan, miles de personajes provienen de esta 
clase social. Las obras populares prestaban más atención a la vida cotidiana del estrato 
ciudadano de los Ming. Como ha señalado Luo Zongqiang, un crítico literario famoso 
de China: «El hecho de que el horizonte derive hacia el vulgar es un cambio notable de la 
concepción de la novela» (Luo: 2013, p. 790). Los plebeyos son protagonistas y lectores 
de los Sanyan al mismo tiempo, cuyos éxitos en las ventas se originan de los argumentos 
novelescos y la realidad social expuesta en los cuentos.
En segundo lugar, debido a la flojedad de varios emperadores, las luchas de la corte 
noble, algunas guerras e insurrecciones de mediados a finales de la dinastía Ming, el 
gobierno imperial se aflojaba más que los principios de la misma dinastía y, surgieron 
distintos conflictos sociales a la vez. No obstante, en cierto sentido, esta situación ori-
ginó el alivio de represión ideológica y la libertad cultural. Unos eruditos se dedicaban 
a reformar hasta derribar el neoconfucianismo ( , Lǐxué), la ideología principal y 
oficial de la dinastía Ming. Por eso, los núcleos espirituales de los Sanyan y otros textos 
coetáneos son más tolerantes que los principios clásicos, especialmente en el aspecto de 
relación de género y de matrimonio. Sin embargo, la libertad ideológica y cultural de 
esta época es finita y limitada porque los pensamientos principales no pueden apartarse 
del marco confuciano. Además, de acuerdo con Luo: «La orgía y el desenfreno se con-
virtió en una tendencia popular y general desde mediados de los Ming, particularmente 
tras el periodo reinado por el emperador Wanli» (Luo: 2013, p. 788) ( , Wànlì, 
1573-1620). Dicha tendencia podría justificar el surgimiento de las descripciones sen-
suales y la literatura erótica en aquella época. 
En realidad, los Sanyan no solo relatan historias dramáticas, sino que también tras-
miten moralejas en cada cuento derivadas del confucianismo, el budismo y el taoísmo, 
que reflejan las perspectivas de Feng Menglong. Aunque él no es el autor original de 
gran parte de los cuentos, los ha enmendado en el proceso de selección, revisión y reco-
pilación para que las ideas se correspondan con su propia concepción. Así que se puede 
decir, «podia haver-hi més aportacions de l’editor que no pas de l’autor o els autors 
originals» (Rovira y Fustegueres: 2000, p. 96). En la corriente de la libertad ideológica 
de la tardía Ming, Feng Menglong es uno de los literatos reformadores confucionis-
tas, cuyos conceptos son eclécticos. Lo más típico e importante es «qingjiao» ( , 
qíngjiào) que significa que el sentimiento y la emoción sirve para educar. Él cree que no 
debe propagar a las masas el confucianismo mediante los dogmas rígidos y secos como 
el neoconfucianismo que se ha encontrado con muchos problemas. Para evitar caer en la 
mojigatería y la hipocresía, es partidario de persuadir y educar a la población a través de 
la emoción más aceptable y patética que suele provocar la simpatía de los humanos. De 
hecho, Feng Menglong no se opone a los principios clásicos de confucianismo, sino pre-
tende cambiar la modalidad de propaganda e interpretación para que los acepte mejor 
el público, en especial los ciudadanos. Él ilustra y explica dicha concepción claramente 
en muchos textos, especialmente en el prólogo de su otra obra literaria Historia del amor 
 (Qíngshǐ). Trata la emoción como el origen y la vinculación de todo el mundo.
Si no tuvieran los sentimientos el cielo y la tierra, no se criaría nada. Si no tuvieran los 
sentimientos, todas las criaturas no podrían nacer en el ciclo. El sentimiento inmortal 
mantiene el ciclo de la vida. Todo resulta en vaciedad, cuando sólo el sentimiento no es 
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fingido. Con la emoción, los alejados se acercan; sin la emoción, los íntimos se extra-
ñan. No es posible medir la diferencia de ellos. Deseo establecer la educación de emo-
ción para disciplinar a todos los vivientes. Como la emoción del hijo hacia su padre, o 
el sentimiento del súbdito a su monarca, diversos casos resultan así. La emoción vincula 
toda la creación, tal como la cuerda anuda las monedas esparcidas. En igual sentido, 
personas alejadas podrían convertir en familiares o parejas a pesar de una gran distancia.
(Feng: 1986, pp. 1-2)
La concepción «qingjiao», que el sentimiento es la base del mundo, influye profun-
damente en las perspectivas literarias de Feng Menglong. Es el motivo y la finalidad 
principal y dominante de recopilar y componer los Sanyan: moralizar al pueblo a través 
de la literatura popular. De hecho, las ideas principales de los cuentos que se vinculan a 
las moralejas y mezclan distintas filosofías reflejan la esperanza moral y civilizadora de un 
literato chino. La novela matrimonial es un ejemplo ideal de la práctica de dicha teoría 
literaria. A pesar de algunos casos excepcionales, los cuentos transmiten e interpretan las 
normas tradicionales del matrimonio, tales como la castidad, la honestidad, la fidelidad, 
etc., a través de los argumentos dramáticos, atractivos y conmovedores.
Conclusión
En resumen, la novela matrimonial de los Sanyan describe la vida cotidiana del 
pueblo de los Ming con muchos casos y detalles reales. Es una fuente de información 
de mucho valor para estudiar la relación marital y las costumbres matrimoniales de la 
época, mientras que puede servir de un buen punto de partida para observar el estado 
social y cultural de la dinastía Ming, porque es un espejo de la historia y las corrientes 
ideológicas.
Sin duda, los Sanyan han tenido mucha influencia en épocas posteriores en Chi-
na. Por un lado, las narraciones en lenguaje vernáculo con huellas de tradición oral en 
cierto grado podrían ser precursores de las novelas cortas modernas. Por otro lado, se 
han editado y publicado varias recopilaciones de relatos seleccionando o adaptando los 
argumentos o historias de los Sanyan. Unos cuentos famosos se han adaptado al cine y a 
series y han sido admitidos en los libros de texto como obras clásicas literarias en China. 
Además, es un tema importante de la sinología en el campo de la literatura de la dinastía 
Ming.
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A finales de la década de los noventa del siglo xx, España se había conver-tido en el segundo país del mundo en adopciones. Por origen geográfico, Asia, y en concreto China, se erigió como destino prioritario de los padres adoptantes. A 
partir de 1995 comienzan a llegar las primeras niñas adoptadas en China, y una década 
después se alcanzaría la cifra aproximada de 18.000 niñas, convirtiéndose en el grupo 
más numeroso de adopciones extranjeras (Gil, et al.: 2020). A este grupo social, al igual 
que en Estados Unidos, se las denominó la «Generación Mei Ming» o «Generación sin 
Nombre» (Parsons: 2009). Dicho fenómeno contribuyó a aumentar la diversidad étnica 
de la población española en las aulas y el interés por analizar la convivencia escolar de 
estas niñas adoptadas, dado que la heterogeneidad de la composición del alumnado es 
uno de los factores que rodean las relaciones conflictivas que se generan en los centros 
educativos. 
Un elemento clave que condiciona la adecuada y necesaria convivencia en las escuelas 
son las relaciones que se generan dentro del grupo. En ocasiones, nos encontramos con 
un desequilibrio en dichas relaciones que llevan al acoso escolar. Olweus, considerado 
precursor de los estudios sobre bullying, lo define como «un comportamiento negativo 
(dañino) intencional y repetido a mano de una o más personas dirigido contra otro que 
tiene dificultad para defenderse» (Olweus: 2006, p. 81). Los acosadores, al igual que 
las víctimas, pueden ser individuales o grupales. Y se refiere al acoso indirecto cuan-
do se practica el aislamiento, la exclusión del grupo (Olweus: 1998) —otros autores 
1 Esta investigación ha sido financiada por: Proyecto de Investigación SA157G18 (J425-463AC03) 
financiado por la Junta de Castilla y León.
2 Profesor Ayudante Doctor de la Universidad de Salamanca, miembro del GIR: Humanismo Eura-
sia: davidoncel@usal.es
3 Profesora Titular de la Universidad de Salamanca: lambea@usal.es
 David Doncel Abad y Marta Lambea Ortega
denominan exclusión social—. Habría que descartar como acoso escolar si la burla se 
realiza de una forma amistosa o como parte del juego o las situaciones en las que dos 
alumnos con una fuerza o energía similares pelean o discuten (UNICEF: 2013).
Las primeras indagaciones, basadas en el Bully/Victim Questionnaire y hechas sobre 
un 15 % del alumnado de primaria y secundaria noruego, en el curso 1983-84, des-
cubren un 9 % de víctimas, un 7 % de agresores y un 1,6 % de víctimas y agresores al 
mismo tiempo. Porcentajes que se reducen al 3 %, 2 % y 0,2 %, respectivamente, si 
pasamos de la frecuencia ‘de vez en cuando’ a una frecuencia mínima semanal (Olweus: 
1998, p. 30). Diez años después, en «Una revisión general», Olweus hace referencia a la 
buena cantidad de estudios hechos en otros países, en muchos casos utilizando su mismo 
instrumento, para concluir que el problema «existe fuera de Noruega e incluso con una 
prevalencia superior» (Ibid. p. 83).
En el informe de la Organización para la Cooperación y el Desarrollo Económico 
(OCDE) sobre acoso escolar encontró que un 14% de los entrevistados se declaró haber 
sido víctima de algún tipo de bullying varias veces al mes en España. Y que las varian-
tes verbal y psicológica son las más comunes (OECD: 2017, p. 45). Con relación a 
los desencadenantes del acoso, uno de los factores frecuentemente asociado a este tipo 
de conducta es percibir a la víctima como diferente (Díaz Aguado: 2013). Es decir, se 
encuentra relacionado con aspectos de la identidad o los prejuicios. En este sentido, 
cuando las conductas de acoso se vinculan a factores de discriminación por nacionali-
dad, rasgos físicos y/o valores culturales, y es ejercido, normalmente, de un grupo étnico 
o racial mayoritario hacia un grupo étnico o racial minoritario nos encontramos con un 
modo singular de acoso, denominado bullying étnico-racial (Verkuyten y Thijs: 2001; 
Vettenburg: 1999; Lloyd y Stead: 2001; Raaska et al.:2012). 
Los trabajos que investigan el acoso escolar étnico-racial, donde se incluyes muestras 
de población asiática, efectivamente, señalan la mediación de la raza o la etnicidad en 
situaciones de bullying. La bibliografía consultada muestra que los asiáticos suelen ser 
más victimizados, menos acosadores, o recibir más insultos que otros grupos étnico 
como latinos o blancos (Juvonen, Graham y Schuster: 2003; Mouttapa, et al.: 2004). 
En el contexto español, los estudios sobre el bullying étnico-cultural enfocados hacia la 
población asiática aún son escasos. No obstante, se encuentra la tesis doctoral de Fernán-
dez Cáceres (2016) donde registra quejas de xenofobia y racismo en los testimonios de 
familias adoptantes cuyos hijos son de origen chino. «Ser chino y adoptado se convierte 
en un ‘algo malo’ y se traduce en insultos o incluso bullying». También cabe señalar la 
investigación sobre el bienestar educativo de las niñas adoptadas de origen chino en Cas-
tilla y León llevada a cabo por Gil, et al. (2020). En este trabajo se pone de manifiesto 
como dicho grupo social es objeto de burla por sus rasgos fenotípicos asiáticos, pero no 
por su condición de adoptados.
En suma, esta investigación está justificada por la escasez de estudios sobre este grupo 
social, que reúne rasgos raciales de una minoría por nacimiento, pero que por adopción 
son miembros de la cultura mayoritaria. Peculiaridad que puede estar mediando en su 
experiencia escolar. En consecuencia, la pregunta planteada que da pie a este trabajo 
estriba en responder ¿en qué medida las niñas chinas adoptadas son vulnerables al bu-
llying étnico/racial? Pero en este análisis que proponemos se pretende dar un paso más 
para conocer cómo puede influir en el acoso la representación existente en el imaginario 
 El acoso étnico racial en niños y niñas adoptados de origen chino. 
 Entre la integración y el anhelo de China 
colectivo, de «lo chino», donde se incluyen prejuicios, en algunos casos positivos (gran 
capacidad intelectual y tesón frente a las tareas…) y en otros, negativos (ocultamiento, 
extrañeza…). Es decir, en qué medida el carácter específico de lo oriental puede influir 
o explicar el acoso escolar que puedan sufrir estas niñas. 
Metodología 
La población objeto de estudio son las niñas chinas adoptadas de origen chino de 9 
a 19 años, ambos incluidos. La técnica empleada para recabar la información ha sido el 
cuestionario, adaptado al estudio del acoso étnico-racial. En concreto se ha adaptado el 
cuestionario SociEscuela, ampliamente utilizado en el sistema educativo español, para 
medir el acoso de naturaleza étnica o racial. La recogida de datos se realizó durante los 
meses de septiembre a noviembre de 2019. La muestra final se conformó con n= 268 
sujetos.
Las dimensiones de análisis definidas para alcanzar el objeto de estudios son: Acoso 
Escolar Étnico-racial y Deseo por la Cultura de China. A la que añadimos la variable Edad:
•  La dimensión de estudio Acoso Étnico-Racial, se operacionaliza añadiendo a las pre-
guntas habituales para medir el bullying la dimensión racial, a saber: «¿Cuántas veces 
te has sentido intimidada, rechazada o maltratado por uno de tus compañeros de 
clase?», «Me han: hecho daño físico, robado, insultado, puesto motes, amenazado, re-
chazado, aislado en el grupo, roto las cosas», «amenazado a través del móvil (mensajes, 
llamadas, vídeos para molestar)», «a través de Internet (correo, chats…)», «por tus ras-
gos faciales», «han contado mentiras sobre mí». Cada indicador es medido mediante 
una escala Likert.
•  La dimensión Deseo por la Cultura de China se operacionaliza mediante los siguientes 
indicadores: «Me interesan las noticias sobre China», «Me gustaría saber chino», «Me 
gustaría que mis padres comieran más en restaurantes chinos», «Me gustaría ir a fiestas 
chinas», «Me gustaría saber cómo viven los/as niños/as chinos/as no adoptados/as en 
mi ciudad», «Me gustaría que mis padres me llevaran a China» y «Me gustaría que en 
mi centro educativo hubiera actividades para conocer la cultura China» El objetivo de 
introducir esta dimensión descansa en la hipótesis sobre si un estudiante es acosado 
por sus rasgos étnicos, entonces no tendrá el deseo de saber de la cultura de su lugar 
de nacimiento. Cada indicador es medido mediante una escala Likert.
•  La variable Edad se recodificada en cuatro cohortes de edad atendiendo a dos criterios. 
Por un lado, que tenga suficiente representatividad muestral y, por el otro, que recoja 
las franjas de edad donde el acoso suele emerger, las cohortes finales generadas son: 
9-13; 14-15; 16-17 y 18-19.
Por último, se ha llevado a cabo un análisis bivariado centrado en la tabla de contin-
gencia para conocer las relaciones entre las variables. Y teniendo en cuenta la naturaleza 
de las variables cruzadas se han utilizado como estadísticos de asociación la d de Somer.
Análisis
Comenzaremos analizando la dimensión Acoso Étnico-Racial para continuar con la 
dimensión Deseo por la Cultura China. En ambos casos se acompañan con el estudio de 
los ítems que han mostrado una asociación significativa con la variable Edad. No obs-
tante, en primer lugar, describimos el perfil del grupo de niños adoptados en China, en 
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el que un 98,1 %, casi la totalidad de la muestra, son niñas. La razón de esta sobre-re-
presentación femenina se debe a que cuando China abrió sus puertas a la adopción in-
ternacional, la mayoría de los sujetos susceptibles de ser adoptados eran niñas. El férreo 
control de natalidad y la política de hijo único implementada en dicho país, junto con 
una tradición patriarcal que hace preferir al varón frente a la mujer, explican que sean las 
niñas las que sufrieran un mayor abandono. 
Por edad, la distribución indica que es una un grupo social que se encuentra, en 
su mayoría, en la adolescencia. La cohorte de 9-13 años representa sólo a un 5,6 % de 
la muestra y la de los 18-19 a un 18,7 %. Mientras que los adoptados entre los 14-15 
años representa a un 31 % del total y la cohorte de 16-17 años, la más numerosa, a un 
44,8 %. Cabe mencionar que esta distribución responde al hecho de que estos niños y 
niñas fueron adoptados, mayoritariamente, en los noventa y principios del xxi. Poste-
riormente se fue haciendo cada vez más difícil la adopción en este país. En el año 2007, 
el Gobierno de China cambió su política de adopción internacional, que se tradujo en la 
inclusión de requisitos más restrictivos que cumplir por parte de los futuros adoptantes, 
provocando la caída de las adopciones. Por este motivo el grueso de la población de ni-
ñas adoptadas de origen chino se encuentra actualmente en la adolescencia y juventud.
Acoso étnico-racial
Con relación al acoso escolar étnico-cultural, en la Tabla 1 se observa la distribución 
de las frecuencias para cada uno de los indicadores vinculados a la dimensión de estudio 
anteriormente señalada. En todos los indicadores el valor más frecuente ha sido Nunca. 
Por ejemplo, un 85 % declaró que nunca le habían hecho daño físico, un 89, 2 % nunca 
les habían amenazado, y un 92,9 % declaró que nunca les habían roto sus pertenencias. 
No obstante, aunque estos datos muestran una cara amable de la realidad, también tiene 
su cruz. Siguiendo la prevalencia de los resultados alcanzados en otros estudios como el 
de PISA 2015 Results (Volume III) Students’ Well-Being hemos registrado la existencia de 
situaciones de acoso, pero, especialmente, en aquellos indicadores que tienen que ver 
con la imagen. Por ejemplo, un 26,9 % de los entrevistados declaró que a veces habían 
sido insultados o señalados mediante la asignación de un mote. En otra investigación sobre 
el estudio del bienestar educativo de niñas adoptadas de origen chino, sobresalía, de 
un modo revelador, que el mote recurrente era el de la chinita (Gil, Doncel, Morales y 
Lambea: 2020). En este sentido, aunque no contamos con tal evidencia en la presente 
investigación, es plausible que el sobrenombre se encuentre habitualmente asociado a 
su singularidad racial. El otro indicador que destaca, en este sentido, es que un 32,5 % 
de los encuestados afirmó que a veces se habían reído de ella o de él. De nuevo se vuelve 
a la cuestión de la exposición pública o de la vergüenza. Sin olvidar el indicador acerca 
de si se han sentido intimidado/a, rechazado/a o maltratado/a por mis rasgos faciales. Aquí, 
un 17,9 % respondió A veces sentirse acosado por sus rasgos faciales, y es el indicador que 
arrojó el valor más alto en el ítem Muchas Veces, aunque represente tan solo un 1 %. 
Para ahondar en estudio del acoso étnico-racial, en la tabla 2 se presenta la distribu-
ción entre el indicador Me he sentido intimidado/a, rechazado/a o maltratado/a por mis 
rasgos faciales cruzado por la Edad. A la luz de los datos, se observa que la frecuencia de 
esta modalidad de acoso se concentra, especialmente, en las cohortes de edad inferiores. 
Por ejemplo, en el grupo de edad de 9-13 años un 33,5 % declaró que a veces se sintió 
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intimidado por sus rasgos faciales frente a un 12 % que arroja la cohorte de 18-19 años. 
Según el estadístico de asociación de Somer, existe una asociación significativa, pero 
baja, entre ambas variables. Además, arroja un valor negativo. Es decir, declarar que 
«sufrir acoso» se encuentra asociado a la Edad, en el sentido de que cuanta más edad 
tiene la persona entrevistada menor es la percepción de haber sido víctima de acoso por 
los rasgos faciales.
Esta asociación pone de manifiesto que, más allá de los rasgos faciales, el acoso res-
ponde más bien al grado de apertura de la organización escolar, que provoca que el acoso 
sea más probable en los primeros años de la escolarización obligatoria y menos al final 
de la misma (Gil Villa: 2016). Entre los 16 y los 18 años el estudiante medio aumenta 
y diversifica sus actividades fuera del centro escolar. Al reducir el tiempo y la energía 
emocional que invierte alrededor del mismo, disminuye su vulnerabilidad, y por tanto, 
se desdibuja su identidad como víctima (Gil Villa: 2016). La perspectiva es muy distinta 
entre los 11 y 15 años, cuando no sólo comienzan los cambios emocionales que trae 
consigo la entrada en la adolescencia, sino que además coincide este cambio con el inicio 
de una nueva etapa educativa. Etapa en la que los individuos suelen buscar reacomodar 
su estatus entre su grupo de pares (Collins: 2008, p. 172). De ahí que, con el paso de la 
primaria a la secundaria, el bullying se concentre en menos víctimas, y en agresiones más 
verbales y psicológicas que físicas (Gil Villa: 2016).
Deseo por la Cultura de China
El deseo por la cultura de China de los niños y niñas adoptados de origen chino pue-
de estar vinculado a una inquietud identitaria, pero también a la satisfacción con parte 
de su singularidad, determinada por su lugar de nacimiento. En este deseo puede tener 
un papel clave las escuelas, ya que pueden gestar actitudes étnicas o raciales positivas, 
Nunca Casi nunca A veces
Muchas 
veces TOTAL
Me he sentido intimidado/a, rechazado/a o 
maltratado/a por mis rasgos faciales 50,4 30,6 17,9 1,1 100%
Me han hecho daño físico (pegar, dar 
patadas, empujar, golpear) 85,8 11,2 3,0 0,0 100%
Me han quitado cosas 82,1 11,2 6,7 0,0 100%
Me han insultado, puesto motes 41,4 31,0 26,9 ,7 100%
Han contado mentiras sobre mí, han 
hablado de mí a mis espaldas o han 
infundido rumores sobre mí
69,8 19,8 9,7 ,7 100%
Me han amenazado 89,2 9,0 1,9 0,0 100%
Me han excluido a propósito (rechazado, 
aislado en el grupo, no se juntan conmigo) 86,2 10,4 3,0 ,4 100%
Me han roto las cosas 92,9 5,6 1,5 0,0 100%
Se han reído de mí 34,7 32,5 32,5 ,4 100%
Tabla 1. Acoso escolar étnico
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tanto de unos estudiantes hacia el grupo de niños y niñas adoptados de origen chino, 
como de este grupo hacia sí mismo. Es decir, la experiencia escolar puede generar en los 
individuos preferencias, de un sentido u otro, con sus referencias, ya sean raciales o étni-
cas. En otras palabras, nos referimos a que un individuo que sufre acoso por sus rasgos 
faciales, pero que por adopción forma parte del grupo cultural mayoritario, puede no 
querer indagar sobre sus orígenes, puesto que ellos son los que le causan el malestar y lo 
que le hace «diferente». Sin esa apariencia, se disolvería en el grupo cultural mayoritario 
con el que comparte prácticamente todo (acento, gustos, tradiciones…) 
En la Tabla 3 se muestra la distribución sobre el grado de acuerdo o desacuerdo de 
los entrevistados con los distintos indicadores vinculados al deseo de conocer la cultura de 
China. En términos generales, se observa un mayor interés por conocer algunos aspec-
tos de la cultura de China que otros. Donde se concentra un mayor desinterés es sobre 
aquellos aspectos relacionados con la gastronomía, que se expresa en el ítem me gustaría 
que mis padres comieran más en restaurantes chinos. Por el contrario, destacan tres ítems 
que sí despiertan su interés. El primero es el amplio grado de acuerdo registrado con la 
afirmación sobre si les gustaría asistir a fiestas chinas. Los entrevistados que se muestran 
De acuerdo o Muy de acuerdo suman un 54,9 %. Pero por encima de este, destacan los 
indicadores Me gustaría saber chino y Me gustaría que mis padres me llevaran a China, 
tanto por el nivel de acuerdo, pero, sobre todo, por el grado de Muy de acuerdo registran, 
con un 13,8 % y un 28 % respectivamente. Particularmente, con relación al último 
indicador, un 74,6 % de los entrevistados reconoce su acuerdo con la idea de que sus 
padres los lleven a conocer China. Todo apunta a que existe un interés por la cultura de 
China y por ende se puede plantear la hipótesis que no se percibe que el «imaginario de 
lo chino» se asocie negativamente a su experiencia escolar.
Para conocer si su interés por la cultura de China pudiera estar mediado con el acoso 
escolar étnico-racial, se ha cruzado el indicador de Deseo de viajar a China con todos los 
índices analizados de bullying étnico-racial. En uno de ellos se ha encontrado una aso-
ciación estadísticamente significativa, concretamente, entre Se han reído de mí y me gus-
taría que mis padres me llevaran a China. Mostrando que a mayor percepción de sentirse 
objeto de burla menor acuerdo con la idea de viajar a China, dado que la asociación es 
negativa (ver tabla 4). No obstante, es una asociación que hay que tomarla con pruden-




9-13 14-15 16-17 18-19
Me he sentido intimidado/a, 
rechazado/a o maltratado/a 
por mis rasgos faciales.a
Nunca 33,3% 42,2% 49,2% 72,0% 50,4%
Casi Nunca 33,3% 34,9% 33,3% 16,0% 30,6%
A veces 33,3% 22,9% 17,5% 12,0% 19,0%
Total 100% 100% 100% 100% 100%
Tabla 2. Me he sentido intimidado/a, rechazado/a o maltratado/a por mis rasgos faciales  
según la Edad. Porcentajes de columna.b
a. Nota: no se ha incluido el ítem Muchas veces, porque sólo recogía 3 casos.
b. Nota: d de Somer arroja un valor = -0,183 y una Aprox. Sig. = 0,001.
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de -0,165. Por otro, puede deberse a la variable edad. Dado que sentirse motivo de burla 
tiene mayor prevalencia entre los más jóvenes y que a esas edades es posible que se tenga 











Me interesan las 
noticias sobre China. 7,1 15,3 38,8 28,0 10,8 100%
Me gustaría saber 
chino. 4,5 15,3 28,4 38,1 13,8 100%
Me gustaría que mis 
padres comieran 
más en restaurantes 
chinos.
10,4 20,9 36,6 25,7 6,3 100%
Me gustaría ir a 
fiestas chinas. 8,2 15,7 21,3 46,3 8,6 100%
Me gustaría saber 
cómo viven los/as 
niños/as chinos/as 
no adoptados/as en 
mi ciudad.
4,9 6,7 37,7 42,5 8,2 100%
Me gustaría que mis 
padres me llevaran a 
China.
2,6 4,9 17,9 46,6 28,0 100%
Me gustaría que en 
mi centro educativo 
hubiera actividades 
para conocer la 
cultura China.
7,8 16,8 41,4 27,6 6,3 100%
Tabla 3. Deseo por la Cultura de China
Se han reído de mí
Total
Nunca Casi nunca A veces
Me gustaría que mis padres 
me llevaran a Chinaa
Muy en desacuerdo 3,2% 3,4% 1,1% 2,6%
En Desacuerdo 3,2% 2,3% 9,1% 4,9%
Ni en desacuerdo, ni 
de acuerdo 9,7% 21,8% 22,7% 17,9%
De acuerdo 46,2% 47,1% 46,6% 46,6%
Muy de Acuerdo 37,6% 25,3% 20,5% 28,0%
Total 100% 100% 100% 100%
a. Nota: d de Somers arroja un Valor = -0,165 y una Aprox. Sig. = 0,002
Tabla 4. Me gustaría que mis padres me llevaran a China cruzada por se han reído de mí
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Conclusión
A la luz de los resultados, podemos responder a la pregunta que daba pie a este tra-
bajo en la que se planteaba ¿en qué medida las niñas chinas adoptadas son vulnerables 
al bullying étnico/racial? Y la respuesta es que se observa una prevalencia de acoso en 
este grupo social sensiblemente diferente a las que se han medido para el conjunto del 
alumnado en publicaciones internacionales. Si traemos a colación como elemento de 
comparación al informe de la OCDE Results (Volume III) Students’ Well-Being (2017) 
comprobamos que la frecuencia es especialmente alta en algunos indicadores, por ejem-
plo, en el ítem se han reído de mí. Si tomamos como referencia del estudio de la OCDE 
se han reído de mí algunas veces al mes arroja un valor para el sistema educativo de un 8 %. 
En nuestro estudio, el ítem equivalente, a veces se ríen de mí, alcanza un valor de 32,5 %. 
Bien es verdad que no podemos afirmar si este valor se encuentra directamente mediado 
por factores étnicos o raciales, pero podemos intuir que es así, pues sí hemos detectado y 
medido en otro ítem, que existe acoso con relación a los rasgos faciales. No obstante, no 
podemos realizar una comparación estricta porque los indicadores no se han preguntado 
de igual modo en ambos estudios. 
Con relación al Deseo de conocer la cultura de China, se observa una tendencia ge-
neral a querer saber sobre su país de nacimiento, hecho que indicaría que la experiencia 
general en los centros educativos está generando actitudes étnicas o raciales positivas 
hacia esta diversidad. También hemos registrado una asociación entre ser objeto de burla 
y el deseo de querer conocer sobre la cultura de su país de nacimiento. Es una asociación 
que revela la importancia de las relaciones que se establecen entre su identidad y la vida 
social de este grupo en sus centros educativos. En todo caso, es aún una relación comple-
ja de comprender y que requiere seguir indagando sobre el bienestar educativo de estos 
niñas y niños adoptados de origen chino en el sistema educativo español. 
Por último, se observa un curioso interés por saber cómo viven los niños chinos no 
adoptados en mi ciudad. Conocemos, por otro estudio de Gil, et al. (2020) que, en su 
vida cotidiana, en muchas ocasiones, son interpelados por desconocidos con la idea de 
que son hijos de inmigrantes chinos, y en muchas ocasiones observan la perplejidad 
del interlocutor cuando responden perfectamente sin un atisbo acento que les denote 
extranjeros o hijos de inmigrantes extranjeros. Quizá sea esta una de las razones por la 
que puedan sentir cierta empatía o curiosidad por saber cómo viven aquellos hijos de 
inmigrantes chinos, la otredad en comparación con sus vivencias.
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«BUENOS AMIGOS»: EL PAPEL DE ALEMANIA 
EN LA IMAGEN ESPAÑOLA DE JAPÓN (1936-1945)
Manuel de Moya Martínez
Universidad de Córdoba
Introducción y objetivos
La propaganda de la Alemania nazi tuvo en España un importante escenario, tanto por las facilidades que le ofreció el régimen franquista como por la afinidad político-ideológica que existió. Gracias a ello, logró introducir en nuestro país 
todo tipo de material destinado a influir en el público español desde el punto de vista del 
Reich alemán. Por esta razón, el objetivo de nuestra investigación es esclarecer el papel 
que la propaganda nazi tuvo de cara a la imagen española de Japón durante el período 
comprendido entre la Guerra Civil y la Segunda Guerra Mundial.
Metodología
La presente investigación se va a enfocar en los medios de comunicación, tanto es-
critos como audiovisuales. La etapa de la Guerra Civil se ha centrado en los diarios ABC 
de Sevilla, Patria de Granada, El Diario Palentino, El Adelanto de Salamanca o Diario de 
Burgos durante el período 1936-1938. Cabe señalar que la edición sevillana de ABC era 
uno de los periódicos más leídos de la España sublevada.
De cara a la Segunda Guerra Mundial el material de estudio se ha diversificado, 
incluyéndose un amplio abanico de diarios (en especial, los rotativos pertenecientes a la 
prensa del «Movimiento») y de diversas revistas gráficas. Entre los diarios a destacar están 
el ABC de Madrid, Arriba, Informaciones, La Vanguardia Española, Córdoba o Arriba 
España de Pamplona. Por su parte, las revistas gráficas que se han consultado son Fotos 
y Signal. También han sido analizados los noticiarios del NO-DO durante el período 
1943-1945, así como otros noticiarios de origen alemán que se emitieron en España 
durante el período 1941-1942.
La mayor parte de las publicaciones periódicas han sido consultadas de forma tele-
mática. Para el estudio de la prensa se han tenido en cuenta diversos repositorios digita-
les, como la Biblioteca Virtual de Prensa Histórica, la Biblioteca Virtual de Andalucía, la 
Hemeroteca municipal de Córdoba o la Hemeroteca de la Biblioteca Nacional de Espa-
ña, así como las hemerotecas digitales de los diarios ABC y La Vanguardia. Por su parte, 
para la consulta de los noticiarios del NO-DO se ha revisado la versión digitalizada de 
la Filmoteca Española.
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La etapa de la Guerra Civil
Durante la Guerra Civil Española (1936-1939) la ayuda alemana e italiana al bando 
franquista no se materializó exclusivamente en el envío de equipo militar y suministros, 
sino también en la difusión de propaganda. El régimen nazi vio en su intervención en 
España una oportunidad de difundir su ideología y los logros de sus políticas. Dentro 
del contexto internacional de la época también cabe señalar el hecho de que los gobier-
nos de Berlín y Tokio atravesaban una etapa de acercamiento mutuo. Esto se materia-
lizaría con la firma del Pacto Antikomintern, en noviembre de 1936, teóricamente un 
acuerdo que buscaba combatir el comunismo pero que de facto ponía las bases para una 
futura alianza germano-japonesa (Leitz: 2004, pp. 131-133).
El acercamiento de la España franquista a la Alemania nazi y a la Italia fascista im-
plicó que las informaciones periodísticas de la zona nacional se vieran inundadas por 
material procedente de agencias de noticias ítalo-germanas. Entre agosto y noviembre 
de 1936 la cobertura internacional de los periódicos de la España franquista comenzó a 
estar copada progresivamente por noticias de las agencias alemanas e italianas, en espe-
cial DNB y Stefani. Ello significó que la información del mundo exterior pasara a estar 
influida de forma considerable bajo el punto de vista germano-italiano. Este proceso se 
consolidaría tras el reconocimiento diplomático de la España franquista por parte de 
Berlín y Roma a finales de 1936.
La difusión de una imagen positiva de la Alemania nazi o de su propaganda no era 
algo novedoso, y con anterioridad a 1936 algunos periódicos españoles ya se habían 
movido en esa dinámica. De todos ellos, el caso más representativo fue el del diario 
madrileño Informaciones, que llegó a estar subvencionado económicamente por la em-
bajada alemana y adoptó una línea abiertamente filonazi (Sáiz y Seoane: 1996, p. 426). 
No obstante, el estallido de la Guerra Civil rompió el esquema informativo español. El 
«Nuevo Estado» que fue articulándose en la zona sublevada procedió a aplicar un con-
trol y censura de la información que circulaba. Al mismo tiempo, las fuerzas franquistas 
se incautaron o fundaron un buen número de periódicos. En un principio, falangistas, 
tradicionalistas y otros grupos dispusieron un buen número de periódicos a través de las 
incautaciones. Más avanzada la guerra, todos ellos pasarían al control del partido único 
del régimen franquista, Falange Española Tradicionalista y de las JONS.
El mecanismo propagandístico nazi se sirvió de dos agencias de noticias, Transocean 
y la Deutsches Nachrichtenbüro1 (DNB), mediante las cuales canalizar todo tipo de infor-
maciones hacia los medios de comunicación españoles. Dentro de estas informaciones 
se incluían no solo las procedentes de Berlín, sino también desde Tokio (Pike: 2008, p. 
xiv). Ante la ausencia de una gran agencia de noticias «nacional» que operase en la Espa-
ña franquista, DNB, Transocean y la agencia oficial italiana Stefani coparon ese espacio 
y fueron en la práctica los principales suministradores de información procedente del 
mundo exterior. No obstante, las agencias angloamericanas también siguieron teniendo 
presencia.
En lo que se refiere a Japón, bajo este proceso su imagen se moduló según la percep-
ción alemana. Ello se pudo ver, por ejemplo, cuando a finales de 1936 se firmó el Pacto 
Antikomintern entre los gobiernos de Berlín y Tokio. El ABC de Sevilla en su edición 
1 La Deutsches Nachrichtenbüro (DNB) fue la agencia de noticias oficial de la Alemania nazi, con 
importantes servicios en el exterior, lo que la convirtió en un instrumento de propaganda.
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del 26 de noviembre dedicó toda una página a este acontecimiento, sin escatimar en 
comentarios positivos2. La información se proyectó desde una perspectiva alemana, y de 
hecho la noticia dio poca cabida a la óptica nipona o sus puntos de vista. Otro ejemplo 
de esta dinámica lo encontramos en el diario salmantino El Adelanto. En su edición del 
27 de noviembre recogió las palabras de Guzmán Gombau3, locutor de radio, que en 
el programa del día anterior había ofrecido a los radioyentes una imagen de Japón y el 
Pacto Antikomintern en base al punto de vista de la prensa alemana4.
También cabe destacar el punto de vista del corresponsal de ABC en París, el perio-
dista filonazi Mariano Daranas. A mediados de diciembre el periódico recogió un artícu-
lo suyo donde se valoraba positivamente este acuerdo, llegando a conectar los objetivos 
del Pacto Antikomintern con el propio conflicto español5.
Durante aquellos días empezó a hacerse notar un mayor influjo de noticias relacio-
nadas con Japón, en contraste con la cobertura informativa que había reinado con ante-
rioridad. En muchas de ellas se hacía énfasis sobre las buenas relaciones de Tokio con los 
gobiernos de Roma y Berlín, o a los conflictos mantenidos con la Unión Soviética. Por 
ejemplo, el 28 de noviembre aparecía en el ABC de Sevilla una pequeña noticia sobre 
la disposición anticomunista de los mongoles de Manchukuo y el apoyo del ejército ja-
ponés a estos frente a la «amenaza china»6. El 1 de diciembre apareció otra información 
que resaltaba las buenas relaciones entre Italia y Japón7, mientras que al día siguiente 
se informaba sobre la instalación por parte de Japón de un consulado general en Addis 
Abeba (en este caso, la transformación de su antigua embajada en un consulado, lo que 
además suponía reconocer la anexión italiana de Etiopía)8.
Esta dinámica informativa se mantuvo durante el año 1937 y terminaría afianzán-
dose tras el establecimiento de relaciones diplomáticas entre las autoridades de Burgos 
y Tokio, en diciembre de 1937. A esto también se sumó el reconocimiento español del 
estado títere de Manchukuo, establecido por los japoneses en 1932. Bajo esta nueva 
estela el énfasis pro-japonés de la prensa franquista se hizo más fuerte. En este sentido, 
cabe destacar un artículo del escritor José María Salaverría que publicó el diario ABC, 
en el cual se acogía positivamente la nueva amistad entre ambos países9. Más adelante la 
España franquista también se adhirió al Pacto Antikomintern, lo que reforzó el acerca-
miento del país en la esfera de las potencias fascistas (Ros: 2002, pp. 32-33).
Al margen de la contienda española, el estallido de la Segunda guerra sino-japonesa 
en 1937 supuso la apertura de otro escenario bélico en el complejo escenario internacio-
nal. Y con ello, un nuevo caudal de informaciones sobre el país del Sol Naciente.
2 «En el día de ayer quedó firmado por los gobiernos del Reich y del Japón un tratado contra el co-
munismo internacional», ABC (Sevilla), 26 de noviembre de 1936, p. 13.
3 Guzmán Gombau Guerra (1909-1984) fue un reportero gráfico y locutor de radio de origen sal-
mantino. Llegó a trabajar como locutor de Radio Salamanca y reportero gráfico del diario El Adelanto.
4 GOMBAU, G. «El movimiento nacional salvador de España a través de la Radiodifusión», El Ade-
lanto, 27 de noviembre de 1936, p. 3.
5 «Francia y el Pacto Germanonipón», ABC (Sevilla), 19 de diciembre de 1936, p. 3.
6 «Los mongoles, contra el comunismo», ABC (Sevilla), 29 de noviembre de 1936, p. 13.
7 «Las buenas relaciones italojaponesas», ABC (Sevilla), 1 de diciembre de 1936, p. 17.
8 «Un Consulado general en Addis Abeba», ABC (Sevilla), 2 de diciembre de 1936, p. 19.
9 SALAVERRÍA, J. M. «El Imperio de los Samuráis», ABC (Sevilla), 14 de diciembre de 1937, pp. 
3-4.
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En el transcurso del otoño de 1938 la prensa de la zona franquista dedicó una espe-
cial atención a los éxitos que el ejército japonés cosechaba en China. Dichas victorias 
llegarían a copar algunas portadas de periódicos, como ocurrió con la conquista de las 
ciudades de Cantón10 o Hankou11, durante el mes de octubre. El tono triunfal y de exal-
tación al país del Sol Naciente fue la moneda corriente que imperó en aquellas jornadas. 
El ejército nipón era presentado como una eficaz máquina bélica que siempre lograba 
triunfar, al tiempo que se insistía en que Japón no bombardeaba objetivos civiles o de 
carácter histórico. En gran medida las informaciones tenían un origen germano-italiano 
(agencias DNB o Stefani), aunque no faltaron los textos de autores españoles que apor-
taban su cuota propagandística. Ese fue el caso del periodista Gaspar Tato Cumming12, 
que con motivo de la conquista de Hankou publicaría en el Diario de Burgos un artículo 
sobre la ciudad13.
Fotografía 1. Portada del diario El Adelanto de Salamanca, 22 de octubre de 1938.
Reflejo de la gran influencia que Alemania tenía sobre la prensa española, destaca el 
hecho de que durante estas semanas el antisemitismo encontrase hueco en la visión sobre 
Japón. Un artículo firmado por José María de Castro que apareció en el Diario de Burgos 
en noviembre de 1938 culpaba a los judíos de haber provocado el estallido de la guerra 
sino-japonesa14. En un texto de claras influencias germanas, el autor aludía a un supues-
to plan de la masonería judía para hacerse con el control de China, Rusia e India, y así 
poder atacar a Japón. No es casualidad que este artículo fuera publicado coincidiendo 
con la oleada antisemita que sacudió Alemania (la «Noche de los cristales rotos») tras el 
asesinato en París de un diplomático nazi.
De forma paralela a la guerra de China, durante el verano de 1938 estalló un con-
flicto fronterizo entre las tropas japonesas y soviéticas, que ha pasado a la historia con 
el nombre de batalla del lago Jasán. La propaganda nazi volvió a hacerse notar en este 
contexto. El enfrentamiento entre ambas potencias fue presentado bajo la estela de la 
10 «La marcha victoriosa de las tropas japonesas sobre Cantón, terminó ayer con la conquista total de 
la capital del Sur de China», El Adelanto, 22 de octubre de 1938, p. 1.
11 «A las cuatro y media de la tarde, los japoneses entran triunfalmente en Hankeu», Diario de Burgos, 
26 de octubre de 1938, p. 1.
12 Gaspar Tato Cumming (1906-2002) fue un periodista y publicista español, autor de varias obras 
propagandísticas sobre Japón. Tras la Segunda Guerra Mundial se dedicó al periodismo deportivo.
13 TATO CUMMING, G. «Han Keu«, Diario de Burgos, 27 de octubre de 1938, p. 1.
14 DE CASTRO, J. M. «Intrigas del judaísmo y del bolchevismo contra el Japón», Diario de Burgos, 
17 de noviembre de 1938, p. 4.
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lucha contra el comunismo, al punto de culpar a la URSS del estallido de los comba-
tes. La batalla terminaría con el regreso al statu quo de ambos bandos, después de que 
los asaltos japoneses contra las posiciones soviéticas fueran repelidos. No obstante, las 
informaciones germanas en la prensa franquista difundieron la versión de una victoria 
nipona15 e hicieron énfasis en la imagen del poderío militar japonés16.
Las noticias más propias del ámbito de las relaciones germano-japonesas también 
siguieron teniendo eco, como ya venía ocurriendo desde 1936. En este sentido, es rese-
ñable la cobertura que la prensa dio al vuelo efectuado a finales de 1938 por un avión 
alemán entre Berlín y Tokio17. La aeronave, modelo Focke-Wulf Fw 200 «Cóndor», llegó 
a recorrer unos 14.000 kilómetros en 46 horas (Jackson: 1983, p. 130), lo que constituía 
un hecho poco habitual para la aeronáutica de la época.
La Segunda Guerra Mundial
Acabada la Guerra Civil el aparato de propaganda nazi en España no solo se mantuvo 
intacto, sino que además sería potenciado en los siguientes años. Pero cuando se habla 
sobre esta temática es necesario mencionar a Josef Hans Lazar, el agregado de prensa 
de la legación alemana. De orígenes judíos y firme pro-nazi, fue enviado a la España 
franquista durante la contienda y no tardaría en convertirse en un personaje influyente. 
Mediante una amplia red de contactos y el uso de copiosos fondos económicos, Lazar 
consiguió que una parte importante de la prensa hispana adoptase un discurso pro-nazi 
(Martín de Pozuelo y Ellakuría: 2008, pp. 267-269).
Paralelamente, por parte del régimen franquista se consolidó el proceso de control de 
los medios de comunicación. La Ley de Prensa de 1938 dio forma legal a esta situación 
de hecho, poniendo los medios de comunicación al servicio del Estado. En la práctica, 
esto suponía el control estatal de la información y la censura. Finalizada la Guerra Civil, 
un decreto-ley de julio de 1940 otorgó a FET y de las JONS el control de las imprentas 
y periódicos incautados durante el transcurso de la Guerra Civil (Sinova: 2006, p. 110). 
Se formaba así la llamada «Prensa del Movimiento», que constituía un enorme grupo 
editorial de periódicos y semanarios en manos del partido único. A la cabeza de todos 
ellos se encontraba el diario Arriba, que fungía como órgano de expresión del régimen.
Tras el comienzo de la Segunda Guerra Mundial el aparato propagandístico alemán 
continuó estando muy activo en los ámbitos informativos españoles. Incluso la agencia 
de noticias EFE, fundada en 1939, acabaría cayendo bajo esta égida. EFE pronto se vio 
forzada a aceptar y distribuir el material que le suministraban DNB y Transocean (Kim: 
1989, pp. 46, 54). Controlando a la principal agencia de noticias española —que se sus-
cribió a los boletines de las agencias alemanas— los nazis consiguieron que sus noticias 
y propaganda llegaran a todos los periódicos, fueran o no germanófilos. Los alemanes 
también contaron con la connivencia de las autoridades franquistas para la distribución 
a gran escala de publicaciones nacionalsocialistas, cuyos ejemplos más significativos eran 
las revistas Adler o Signal (Abella: 1996, p. 45). 
La dinámica informativa sobre Japón que se había instaurado durante la Guerra Civil 
se mantuvo en pleno funcionamiento. Dicho proceso tenía lugar a diferentes escalas. 
15 «Descalabro de las tropas soviéticas», ABC (Sevilla), 2 de agosto de 1938, p. 11.
16 «La superioridad militar japonesa», ABC (Sevilla), 13 de agosto de 1938, p. 9.
17 «El avión «Cóndor» ha llegado a Japón», Diario de Burgos, 1 de diciembre de 1938, p. 4.
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Por un lado, en la prensa española aparecían con frecuencia noticias sobre el país del 
Sol Naciente que tenían un claro origen germano pero escasa relación con el contexto 
español. Un ejemplo lo encontramos en el diario falangista Arriba, que a comienzos de 
septiembre de 1939 llegó a recoger una noticia sobre la celebración de una exposición de 
arte japonés en Berlín18. La información, a pesar de ser más propia del ámbito germano, 
apareció insertada como si se tratara de un evento celebrado en España.
Por otro lado, la propaganda nazi mediatizaba las informaciones periodísticas sobre la 
nación asiática al punto de distorsionar la percepción española. Esto se pudo ver durante 
el otoño de 1940, cuando en Japón se celebró el 2600 aniversario de la fundación del 
país por el legendario emperador Jinmu. Aquel fue un evento en el que las autoridades 
niponas realizaron un importante despliegue propagandístico. Sin embargo, en la prensa 
española prácticamente no se hizo mención del acontecimiento, con una excepción. Pe-
riódicos como ABC o Informaciones de lo que sí informaron es de que Adolf Hitler había 
felicitado al pueblo japonés por el aniversario19. Así, el evento japonés pasó a un segundo 
plano y quedó eclipsado por la felicitación del líder nazi.
Para esas fechas la contienda parecía ir bien para Alemania, que se había hecho con 
el control de una parte considerable de Europa. Además, durante aquel otoño tuvieron 
lugar cambios importantes en el escenario internacional. En septiembre de 1940 la anti-
gua amistad germano-japonesa del Pacto Antikomintern daría paso a una alianza militar 
de Berlín y Tokio junto a Italia, el llamado Pacto Tripartito. A partir de ese momento el 
conflicto empezó a adquirir proporciones globales, en un contexto en que los Estados 
Unidos también comenzaron a desempeñar un mayor papel. La invasión alemana de la 
Unión Soviética, en junio de 1941, vino a confirmar dicha tendencia.
El 7 de diciembre de 1941 la Armada Imperial Japonesa atacó la base naval de Pearl 
Harbor, tras lo cual Japón entró en guerra contra los Estados Unidos y Reino Unido. 
Durante los siguientes meses los ejércitos nipones lograron imponerse a las fuerzas com-
binadas angloamericanas y hacerse con el control de numerosos territorios: Hong Kong, 
Filipinas, las Indias Orientales Holandesas, Malasia, Singapur o Birmania.
Fotografía 2. Portada del diario Patria de Granada, 6 de febrero de 1942.
La entrada en guerra de Japón contra los EEUU y Reino Unido marcó un punto 
de inflexión en el proceso al que hemos venido haciendo referencia. Entre diciembre 
18 «Una exposición de arte japonés en Berlín», Arriba, 5 de septiembre de 1939, p. 1.
19 Véase la edición de ABC del 16 de noviembre de 1940 y la edición de Informaciones del día siguien-
te. La noticia procedía de la agencia EFE, aunque la misma tenía un claro origen germano.
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de 1941 y junio de 1942 en la prensa española predominó la cobertura informativa de 
las victorias que los ejércitos nipones estaban obteniendo en Asia y el Pacífico. Entre las 
cabeceras pertenecientes a la ‘Prensa del Movimiento’ esta cadena de acontecimientos 
tuvo una recepción más propia de los medios de comunicación de un país miembro del 
Pacto del Eje que de un país que oficialmente era «no beligerante». En no poca medida 
ello se debía a las informaciones y la propaganda de origen alemán que seguían siendo 
preponderantes en muchos rotativos españoles. Esto suponía la preeminencia de un 
relato favorable al país del Sol Naciente, casi sin cortapisas.
Un ejemplo de aquella situación lo encontramos en el diario falangista Arriba Espa-
ña, de Pamplona. En su portada del 9 de diciembre de 1941 el rotativo recogía afirma-
ciones tales como que el «Gobierno japonés, defraudado en su voluntad pacífica, tomó 
al fin, la iniciativa militar» o que «[en] nombre de la justicia se ha declarado la guerra a 
Inglaterra y a los Estados Unidos»20. Pero si hubo un rotativo que durante aquellos días 
destacase en esa línea, sin duda ese fue Informaciones. Tras el final de la Guerra Civil el 
diario vespertino recuperó su antiguo rol de órgano germanófilo, y bajo la dirección de 
Víctor de la Serna llegó a ser considerado «el portavoz de la embajada alemana en la 
prensa española» (Pizarroso: 2009, p. 64). En su edición del 9 de diciembre Informa-
ciones ofreció grandes titulares sobre la entrada en guerra de Japón y llegó a publicar un 
artículo altamente propagandístico en el que se presentaba al emperador nipón como un 
ser de ascendencia divina21.
Con carácter general, los textos de origen alemán que circulaban profusamente en 
aquellas jornadas transmitían una imagen positiva del país del Sol Naciente. Por ejem-
plo, el diario falangista Arriba publicaría en su edición del 14 de diciembre un artícu-
lo de marcado carácter propagandístico sobre la prensa japonesa, donde se la elogiaba 
como una de las mejor organizadas del mundo22. En otros casos, este tipo de textos 
tenían una clara intencionalidad. En un artículo aparecido a comienzos de 1942 en el 
diario falangista Córdoba se recordaba el papel jugado por los oficiales alemanes en la for-
mación del ejército japonés23. No era casual que un texto así apareciera en un contexto 
en que se sucedían las victorias militares japonesas.
En aquel contexto de predominio germanófilo las informaciones de origen angloa-
mericano continuaron teniendo presencia en el ámbito periodístico, si bien estas estu-
vieron en un plano secundario frente al clima de exaltación pro-japonesa. De hecho, la 
dinámica imperante en los periódicos del Movimiento contrastaba con lo ocurrido en 
diarios como ABC o La Vanguardia Española, que publicaban noticias procedentes de 
Alemania pero que mantenían una postura más templada. En el caso de La Vanguardia 
Española cabe destacar el papel jugado por Santiago Nadal, un aliadófilo convencido 
(Riera: 1998, p. 357) que era redactor en la sección internacional del diario barcelonés.
En la prensa gráfica también se reprodujo el esquema seguido por la prensa diaria 
durante los primeros meses de 1942. Un caso significativo fue el de la revista nazi Signal, 
que era distribuida en España por las autoridades germanas. Además de grandes mapas a 
color que reflejaban la magnitud de los avances militares japoneses, también era posible 
20 «Ha estallado la Guerra Mundial», Arriba España, 9 de diciembre de 1941, p. 1.
21 «El emperador del Japón, descendiente de los dioses«, Informaciones, 9 de diciembre de 1941, p. 3.
22 Véase esto con más detalle en «La Prensa japonesa es una de las mejor organizadas del mundo», 
Arriba, 14 de diciembre de 1941, p. 3.
23 «El Ejército japonés fue reorganizado por oficiales alemanes», Córdoba, 22 de enero de 1942, p. 5.
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encontrar reportajes fotográficos, como el que se publicó en el mes de junio sobre el 
cuerpo de paracaidistas nipones24. Otro exponente de esta situación lo encontramos 
en la revista Fotos, fundada en 1937 y editada por FET y de las JONS. Este semanario 
de carácter gráfico había mantenido posturas abiertamente filonazis (Lazo Díaz: 1998, 
p. 43) desde sus inicios. En línea con la corriente que imperó en la prensa del «Movi-
miento», la publicación dedicaría entre diciembre de 1941 y marzo de 1942 una amplia 
cobertura al teatro de operaciones del Pacífico. En el caso de Fotos imperaron las crónicas 
sobre la evolución de la guerra y los reportajes fotográficos de los principales navíos de 
la Armada Imperial Japonesa.
Para el verano de 1942 en la prensa española predominaba una visión en la que las 
potencias del Eje iban camino de ganar la guerra mundial. En junio el corresponsal de 
ABC en Roma, Miguel Moya Huertas, se hizo eco de este estado de cosas e insistió en 
destacar la hegemonía militar del Eje Roma-Berlín-Tokio frente al fracaso del bloque 
angloamericano25. En aquel contexto los avances militares alemanes hacia el corazón de 
Egipto y las montañas del Cáucaso parecían confirmar esta tendencia.
El plano audiovisual
Además de lo que ya ocurría en los medios de comunicación escritos, la influencia 
alemana también se hizo sentir en el plano audiovisual. Ya durante la Guerra Civil la 
ayuda técnica alemana (Rodríguez Tranche y Sánchez Biosca: 2000, pp. 35-38) había 
permitido la realización de un noticiario semanal, el denominado Noticiario Español, 
aunque este tuvo una corta existencia. Además, en los cines españoles también se emi-
tían noticiarios oriundos de otros países: alemanes (Actualidades UFA), británicos (Pathé 
News), italianos (Luce) o norteamericanos (Fox Movietone News).
A partir de 1940 todos los noticiarios que se emitían en los cines alemanes pasaron 
a unificarse en uno solo: el Deutsche Wocheschau. Esto también incluía al noticiario-do-
cumental que producían los estudios UFA, si bien esta nueva situación no afectó a su 
edición española, que continuó emitiéndose con normalidad hasta 1942. En el Archi-
vo histórico de la Filmoteca Española existen algunos noticiarios alemanes del período 
1941-1942 que evidencian que la influencia nazi en cuanto a la imagen transmitida de 
Japón también llegaba hasta los ámbitos audiovisuales. 
Cabe citar el noticiario titulado La flota imperial de guerra japonesa (c. 1942)26, que 
hace un repaso de todas las victorias militares obtenidas por Japón entre 1941 y 1942. El 
locutor, mientras en la pantalla se reproducían escenas de unas maniobras de la Armada 
Imperial, comentaba que «los soldados del Tennō, hombro a hombro con los soldados 
de las otras potencias del Eje, combaten por un nuevo y justo orden mundial». Otro no-
ticiario que cabe mencionar fue Un año de guerra en la Gran Asia Oriental, emitido hacia 
finales de 194227. En línea con lo ocurrido en el caso anterior, el noticiario mantiene 
24 «La juventud japonesa practica el paracaidismo», Signal, n.º 12 (1942), junio de 1942, p. 26.
25 MOYA HUERTAS, M. «La estrategia de los tres mares», ABC (Madrid), 13 de junio de 1942, pp. 7-8.
26 www.rtve.es/alacarta/videos/archivo-historico/flota-imperial-guerra-japonesa/2917756/ (Consulta-
do en web el 23 de mayo de 2020). Aunque en la web de RTVE aparece fechado en enero de 1941, con toda 
seguridad debió ser realizado durante el año 1942 si se tiene en cuenta el contenido del noticiario.
27 www.rtve.es/alacarta/videos/archivo-historico/ano-guerra-gran-asia-oriental/2923223/ (Consulta-
do en web el 23 de mayo de 2020). En la Alemania nazi este mismo material formaba parte del n.º 640 del 
Deutsche Wochenschau, que había sido emitido el 9 de diciembre de 1942.
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una orientación inquebrantablemente pro-japonesa, al punto de justificar el inicio de la 
guerra como una medida preventiva ante el cerco al que supuestamente se encontraba 
sometido el país por el bloque angloamericano.
Es interesante señalar que el origen de los materiales era alemán, si bien existen evi-
dencias de que el metraje original había sido producido en Japón. En ambos casos hay 
un doblaje al español, pero se mantienen los rótulos originales en alemán y japonés. 
Por otro lado, el afán propagandístico es notorio hasta límites insospechados: en ambos 
noticiarios las derrotas navales que los japoneses habían sufrido en Midway y en el mar 
de las islas Salomón eran transformadas en victorias.
A finales de 1942 las autoridades franquistas decidieron poner en marcha un noti-
ciario oficial, controlado y producido por el régimen. Nacía así el NO-DO, abreviatu-
ra para referirse al término oficial «Noticiarios y Documentales Cinematográficos». El 
NO-DO se convertiría en otra plataforma desde la cual la propaganda nazi contribuyó 
a moldear la imagen de Japón. A este respecto, cabe señalar que su realización corres-
pondía al equipo español del antiguo Actualidades UFA (Díez: 2003, p. 134). A ello se 
une el hecho de que una parte importante de los materiales emitidos por el noticiario 
tenían origen alemán. Así, la imagen de Japón emitida por el NO-DO fue inicialmente 
la misma que se transmitía en el Reich a través del Deutsche Wochenschau.
Japón sería uno de los temas tratados en el primer informativo de NO-DO, que 
tuvo su estreno en las salas de cine españolas el 4 de enero de 1943. En aquella ocasión 
el material exhibido consistió en un pequeño reportaje sobre un desfile militar ante el 
emperador Hirohito por parte de las tropas que regresaban de la conquista de Borneo. 
Una temática recurrente sobre Japón que NO-DO trató durante sus primeros tiempos 
fueron las grandes concentraciones públicas de ejercicios gimnásticos, tanto por parte de 
las fuerzas armadas como por parte de civiles. El noticiario también exaltaría los avances 
de la tecnología japonesa en julio de 1943, con motivo de la inauguración de una central 
hidroeléctrica en Corea28.
A partir de mediados de 1943 cambió el tratamiento informativo que se hacía sobre 
Japón. Paulatinamente, el país asiático comenzó a ser presentado como un tercero en 
contraste con Alemania, que conservó un trato favorable por parte española. No obs-
tante, este no fue un proceso homogéneo y hubo algunas excepciones. Por ejemplo, en 
el mes de noviembre el NO-DO aprovechó la llegada del crucero auxiliar Thor en aguas 
niponas para resaltar el buen estado de las relaciones germano-japonesas, en un momen-
to en que la alianza militar del Eje se resentía tras la rendición de Italia29.
Cambio de tendencia
La suerte de Japón en la guerra dio un brusco giro tras las derrotas militares que 
sufrió en las batallas de Midway (1942) y Guadalcanal (1943). Con el tiempo, esto 
también coincidiría con la importante derrota alemana en Stalingrado y los desembarcos 
angloamericanos en el norte de África. Los Aliados habían tomado la iniciativa y empe-
zaron a contraatacar en todos los frentes.
28 Véanse los noticiarios n.º 1 (4 de enero de 1943), n.º 27 B (5 de julio de 1943), n.º 28 B (12 de 
julio de 1943), n.º 33 B (16 de agosto de 1943) y n.º 60 A (21 de febrero de 1944).
29 Véase el noticiario n.º 45B, del 8 de noviembre de 1943. No obstante, es interesante señalar que el 
crucero Thor había llegado a Japón un año antes, aunque se informara de ello en aquel momento.
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Aunque a partir de entonces la victoria del Eje empezó a parecer algo incierto y 
lejano, la propaganda nazi mantuvo su estilo habitual. En el caso de Japón se emitían 
mensajes propios de un contendiente que estaba en vías de ganar la guerra. Por ejemplo, 
en el mes de julio de 1943 el diario Arriba llegó a hacerse eco de una noticia de la agen-
cia DNB en la que se señalaba que los militares japoneses ya estaban listos para atacar 
Australia30. A esto se sumaba otra información aparecida unas semanas después, según 
la cual Japón construiría una autopista que, a través de diversos tramos, uniría Tokio y 
Singapur31. Sin embargo, este relato ya solo tenía presencia entre los diarios más germa-
nófilos y estaba llamado a ir perdiendo fuerza. Tras la derrota alemana en la batalla de 
Kursk y el derrocamiento de Mussolini la prensa española tendió hacia una posición más 
neutral (Kleinfeld y Tambs: 2014, p. 308).
A partir de ese momento, una imagen benévola sobre Japón ya solo fue posible en-
contrarla de forma ocasional en medios como NO-DO o Signal, al menos hasta finales 
de 1943. Mientras la guerra avanzaba, para mediados de 1944 la distancia entre los 
gobiernos de Tokio y Madrid se había incrementado ya considerablemente. En España 
muchos ya estaban pensando en el mundo de posguerra y empezaron a marcar distancias 
con las potencias del Eje. Tal y como ha señalado el historiador Florentino Rodao, para 
esa época entre los círculos diplomáticos españoles predominaba una mala opinión sobre 
Japón (Rodao: 2002, pp. 447-448). De forma paralela a este proceso, la óptica española 
sobre el país del Sol Naciente también se vio alterada respecto a los años anteriores. 
Tanto en la prensa como en el NO-DO las informaciones angloamericanas sobre Japón 
comenzaron a tener un peso cada vez más considerable.
En este contexto, el régimen también movió ficha. Para agosto de 1944 la Delegación 
Nacional de Prensa ya estaba emitiendo directivas sobre el tratamiento informativo que 
debía recibir Japón (del Río: 1965, p. 326):
De acuerdo con las normas enviadas por esta Delegación Nacional de Prensa a lo largo 
de estos últimos años y con los principios generales de signo occidental que repugna 
cualquier triunfo de Oriente, se ordena a toda la Prensa que, ante los acontecimientos 
militares que se desarrollan entre los Estados Unidos y el Japón, mantengan en sus 
críticas, en sus comentarios, y muy especialmente en la titulación, un tono que, sin 
abandonar la postura de neutralidad española, sea favorable a los Estados Unidos. Ante 
la inminencia de grandes operaciones en el Pacífico, y más concretamente en Filipinas, 
España prefiere el triunfo americano a la victoria del Japón.
La suerte japonesa en la guerra continuó cayendo en picado durante los siguientes 
meses, mientras se acumulaban las derrotas militares frente a las fuerzas angloamerica-
nas. En abril de 1945, tras la matanza de súbditos españoles en Manila, tuvo lugar la 
ruptura de relaciones diplomáticas entre Madrid y Tokio. Este hecho marcaría el punto 
final a la etapa iniciada durante la Guerra Civil.
Conclusiones
Los resultados de la investigación que hemos desarrollado nos llevan a sostener que la 
Alemania nazi jugó un importante rol en la mediatización de la imagen española de Ja-
pón. Aunque el punto álgido de esta actuación se alcanzó en el período 1941-1943, sus 
30 «Ya estamos listos para atacar Australia», Arriba, 1 de julio de 1943, p. 8.
31 Véase Arriba, 11 de agosto de 1943, p. 6.
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inicios pueden situarse en 1936, en la época de la firma del Pacto Antikomintern. Desde 
aquel momento dio comienzo un proceso que, al tiempo que influía notablemente en la 
imagen española de Alemania, también lo hacía con el país del Sol Naciente. No obstan-
te, no puede decirse que dicho proceso fuese homogéneo ni tampoco que mantuviese un 
mismo leitmotiv a lo largo de los años.
Durante los primeros años el anticomunismo constituyó uno de los principales ele-
mentos que dominaron el relato de la propaganda alemana sobre Japón. Este recurso 
permitía que acontecimientos como la invasión japonesa de China pudiesen ser trans-
mitidos desde una óptica positiva al público español. Sin embargo, a partir de 1940 el 
comunismo o la Unión Soviética se verían sustituidos progresivamente en ese rol central 
por los Estados Unidos y Reino Unido, países que a ojos de la propaganda nazi pasaron 
a convertirse en el enemigo común germano-nipón. El clímax de la influencia nazi en 
la imagen española de Japón se alcanzaría entre diciembre de 1941 y junio de 1942. 
Durante ese período una parte importante de la prensa española mostró una abierta sim-
patía, cuando no efusividad, por la cadena de victorias militares que los ejércitos nipones 
obtenían en Asia y el Pacífico.
Esta imagen de Japón gozó de una posición privilegiada frente a otras posibles per-
cepciones, de carácter negativo, incluso en un contexto en que España mantenía una 
teórica neutralidad. Ello se debió a la aquiescencia o colaboración de las autoridades 
franquistas, que no pusieron objeciones a este modus operandi. La posición filonazi y 
japonófila en la prensa del Movimiento tiene una mayor significación si se tiene en 
cuenta que los periódicos estaban controlados por el propio Estado. Este patrón también 
se siguió en el ámbito audiovisual, como sería el caso de NO-DO. Sin embargo, lo que 
constituyó uno de sus principales puntos fuertes también se convertiría en su talón de 
Aquiles. Cuando el curso de la Segunda Guerra Mundial cambió, el régimen de Franco 
comenzó paulatinamente a cortar lazos e intervino directamente en el control del relato.
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TRAYECTORIA EDUCATIVA Y LABORAL 
DE LA JUVENTUD RURAL EN HEBEI, CHINA
Jiaying Lu
Introducción
La transferencia gradual de mano de obra rural a las ciudades es una tendencia irreversible en el desarrollo económico y social de China. Así es que la juventud rural que trabaja en las ciudades es una de las principales formas en que los agri-
cultores pueden aumentar sus ingresos en esta etapa. Por lo que el empleo de la juventud 
rural tiene una gran importancia para mantener la estabilidad y el orden social.
El objetivo principal de la investigación es describir e interpretar, a través del estudio 
de caso en un pueblo de la provincia Hebei, la trayectoria educativa y el proceso laboral 
temprano. Las personas entrevistadas viven y estudian en el medio rural, participan en 
el mercado laboral desde edad temprana y, a partir del primer trabajo, su vida social y 
laboral tienen una alta inestabilidad y fragilidad. 
Este artículo está dividido en cuatro secciones principales:
•  Inicialmente se presenta una breve base metodológica y marco teórico.
•  A continuación, describimos la situación actual y las particularidades de la juventud 
rural en la educación y el mercado laboral. 
•  Posteriormente se explican algunos conceptos sobre la transición juvenil y académica, 
y describimos la trayectoria de capacitación de los jóvenes en función del resultado de 
las entrevistas semiestructuradas. 
•  Finalmente se analiza y reflexiona sobre la situación educativa y laboral de la juventud 
rural la cual es precaria, temporal y flexible. 
Metodología
Esta investigación se realizó utilizando metodologías antropológicas y de ciencias 
sociales, utilizando la Base de Datos de la Encuesta Nacional de China para un análisis 
general seleccionando 540 muestras de jóvenes rurales que cumplen los requisitos de 
edad (15-25 años) de 10.968 muestras. Entre ellos 418 no están estudiando, son em-
pleados o desempleados. Se presenta un resumen general de la educación y el empleo de 
la juventud rural en China, seleccionando Hebei con condiciones de vida y antecedentes 
educativos similares. Se realiza el estudio con jóvenes que vivían en el mismo pequeño 
pueblo, en el distrito de Wuqiao; todos eran estudiantes en la única escuela de la comu-
nidad, con un rango de edad de 15 a 25 años; se seleccionaron cuatro jóvenes locales 
elegibles para entrevistas públicas semiestructuradas.
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Específicamente, nos enfocamos en tres factores de transición claves que están es-
trechamente relacionados entre sí, a través de los cuales podemos ver más claramente la 
situación educativa y laboral de los jóvenes rurales y sus interconexiones:
a)  El estado de educación, las disposiciones de origen aprendidas en el ámbito familiar 
y las expectativas laborales cuando los jóvenes aún estudiaban.
b)  Los procesos de apoyo a la colocación y continuidad en el primer empleo por parte 
de los familiares, redes de amigos y conocidos de la comunidad inmediata de los 
jóvenes.
c)  La situación laboral actual, las prácticas laborales y el consumo personal de los traba-
jadores en el proceso de obtención de condiciones laborales iniciales inestables, etc.
Marco teórico
Con respecto al análisis de las trayectorias educativas y laborales de la juventud rural 
muchos investigadores ya han participado en este campo de investigación. Rivermar 
Pérez analizó las características de la transición de jóvenes rurales a adultos en Puebla, 
México. En esta región, debido a la formación de sus propias nuevas familias, los jóvenes 
rurales locales tienen una alta tasa de deserción escolar y se han insertado prematura-
mente en el mercado laboral. Y describió sus trayectorias educativas y laborales en las 
que influyeron el género y la raza (Rivermar Pérez: 2012, pp. 99-124).
 Claudia Concha utilizó el método de trayectoria social de Bourdieu para analizar 
la relación entre el nivel educativo y la asignación de posiciones de la juventud rural en 
la Región del Maule en Chile. Creía que el origen social de los jóvenes afectaba su tra-
yectoria educativa y, en última instancia, limitaba sus oportunidades laborales (Concha: 
2013, pp. 55-68).
Utilizando información estadística y un modelo de análisis de trayectoria, Iliana Yas-
chine analizó los diversos factores que afectaron los logros profesionales de los jóvenes 
en familias rurales en México, y creía que la educación era el elemento más influyente de 
estos jóvenes en el mercado laboral (Yaschine: 2015, pp. 377-405).
Iñigo González analizó la etapa biográfica de la transición de la vida escolar al mer-
cado laboral para jóvenes rurales en Cantabria ubicado en el Norte de España desde una 
perspectiva neoliberal. A través de describir e interpretar sus trayectorias formativo-labo-
rales precarizadas, resumiendo el mecanismo laboral inestable y flexible de los jóvenes y 
las pautas de consumo de bajo nivel (González: 2017, pp. 199-223).
Al investigar la situación del empleo de los jóvenes rurales en Changzhou, Xin Yu 
descubrió que los jóvenes rurales se dedicaron principalmente al sector secundario (60,3 
%), como a la industria, la manufactura, la industria de transformación, la construcción, 
también incluye el sector primario (17,7 %) como la agricultura, la silvicultura, etc. Al 
mismo tiempo, su educación se distribuyó principalmente entre bachillerato y niveles 
inferiores (43,2 %) y escuelas profesionales (39,2 %). Muchos jóvenes rurales ingresan 
a la ciudad para buscar trabajo, pero debido a la alta presión de mantenerse, no pueden 
integrarse en la ciudad, y algunos de ellos optan por regresar a sus ciudades de origen 
para obtener empleo (Yu: 2020, pp. 14-15).
Tiejie Shi tomó la provincia de Anhui de China como un ejemplo para analizar la co-
rrelación entre la educación juvenil rural y el empleo, señaló que hay un posicionamien-
to inexacto de los objetivos educativos, desequilibrio de la estructura educativa, falta de 
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una estrecha correlación entre educación y empleo en China. Por último, presentó una 
serie de sugerencias altamente sensibles al tiempo (Shi: 2011, pp. 47-51).
Situación educativa y laboral 
La provincia de Hebei se ubica en la región de China del norte y tiene el ámbito 
de jurisdicción sobre 11 ciudades, incluidas 47 zonas urbanas y 94 distritos, con una 
población residente de 75,92 millones y un producto regional bruto de 3,51 trillones 
de yuanes (equivale a 438,75 mil millones de euros). El distrito de Wuqiao se sitúa en 
el sureste de la provincia de Hebei con una población de aproximadamente 280 mil 
personas, el 29 de septiembre de 2018, el Gobierno Provincial de Hebei emitió un aviso 
para aprobar formalmente el retiro de Wuqiao de la clasificación de distrito pobre. Wu-














Hombre 7 82 52 16 25 18 200
3,5 % 41,0 % 26,0 % 8,0 % 12,5 % 9,0 % 100 %
Mujer 17 87 38 24 32 20 218
7,8 % 39,9 % 17,4 % 11,0 % 14,6 % 9,1 % 100 %
Total 24 169 90 40 57 38 418
5,7 % 40,4 % 21,5 % 9,6 % 13,7 % 9,1 % 100 %
Fuente: los datos provienen de la Base de Datos de la Encuesta Nacional.
Figura 1. La información educativa básica. 
Según los datos de la Tabla 1, podemos ver la situación educativa general de los gru-
pos de los trabajadores (de 15 a 25 años) o los desempleados en la provincia de Hebei. 
El nivel educativo de la mayoría de las personas se concentra en la secundaria y en la 
primaria, lo que representa el 46,1 % del total. Es decir, casi la mitad de los jóvenes solo 
terminan la educación obligatoria, incluso algunos ni siquiera lo hacen. Hay un 22,8 % 
que tiene un nivel educativo superior. Cabe destacar, según esta investigación, entre los 
hombres y las mujeres no se nota una manifestación de desigualdad educativa en esta 
región, la proporción de matrícula es similar en cada etapa de enseñanza. Sin embargo, 
según el Anuario estadístico de China de 2019 publicado por la Oficina Nacional de 
Estadísticas de China, la proporción de analfabetismo entre hombres y mujeres (no ir a 
la escuela) en la provincia de Hebei es de 1,47 % y 3,15 %, es decir, en la provincia de 
Hebei la situación general es, el número de mujeres analfabetas es dos veces mayor al 
número de hombres.
Alta tasa de desempleo
Según tabla 2 la tasa de desempleo de grupo juvenil rural es alta, la tasa de desempleo 
de este grupo ha alcanzado el 34,2 % del total. La juventud rural tiene pocos recursos 
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educativos y pocas posibilidades de aumentar las habilidades laborales. De ahí que, en 
el proceso de transferencia de mano de obra, debido a las limitaciones de su propia 
capacidad de trabajo y el aumento de la demanda del mercado de alta tecnología, es 
probable que los jóvenes rurales estén desempleados sobre la base del cambio de esta 
relación contradictoria. Además, en el mercado laboral se muestra una desigualdad de 
género, la tasa de desempleo femenino ha llegado el 46,8 %, es más del doble que la tasa 
de desempleo masculino, mientras, más hombres salen del pueblo para encontrar un 
trabajo no agrícola. 
trabajo agrícola trabajo sin agrícola Desempleo actual
Hombre 20 139 41
10,0 % 69,5 % 20,5 %
Mujer 21 95 102
9,6 % 43,6 % 46,8 %
Total 41 234 143
9,8 % 56,0 % 34,2 %
Fuente: los datos provienen de la Base de Datos de la Encuesta Nacional.
Figura 2. La información laboral básica.
Empleos inestables y precarizados 
La estabilidad laboral está relacionada con la estabilidad de la vida de la juventud 
rural y el desarrollo profesional sostenible. El contrato laboral por escrito es para garan-
tizar el derecho de los trabajadores de disfrutar de las leyes y reglamentos, y es un enlace 
importante para asegurar la estabilidad del empleo. En este artículo, un contrato laboral 
formal por escrito, el seguro médico y la seguridad social se utilizan como indicadores 
para medir la estabilidad laboral de los grupos de jóvenes rurales. Según la tabla 3, po-
demos ver que entre ellos la mayoría de los trabajadores tienen trabajos inestables y se 
encuentran en un estado de empleo frágiles y precarizados, específicamente el 44,3 % de 
ellos no tiene ningún contracto escrito, el 15,8 % no tiene seguro médico, incluso más 
del 60 % de personas no paga seguro social. 
La escasez de estabilidad laboral es un fenómeno común que enfrentan los grupos 
juveniles rurales, la mayoría de ellos no firman contratos fijos. Como resultado, prime-
ro, los jóvenes rurales se confunden fácilmente cuando tienen un trabajo inestable y no 
pueden establecer el respeto de los demás y ganar la autoestima que necesitan. Segundo, 
Tener No tener No contestar
Contracto 83 185 150 (incluye los desempleos)
19,9 % 44,3 % 35,9 %
Seguro médico básico 350 66 2
83,7 % 15,8 % 0,5 %
Seguros de vejez 131 267 20
31,3 % 63,9 % 4,7 %
Fuente: los datos provienen de la Base de Datos de la Encuesta Nacional.
Figura 3. La situación de la seguridad social y de empleo. 
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en el plano jurídico es difícil proteger sus derechos e intereses legítimos. Cuando existe 
un conflicto entre ellos y una empresa o cuando se perjudican los derechos e intereses 
legítimos del individuo, es muy difícil mantener los derechos sin un contrato laboral. En 
tercer lugar, el empleo inestable generalmente significa que los jóvenes rurales a menudo 
se dedican a trabajos simples y repetitivos a corto plazo, y no pueden acumular y aumen-
tar las habilidades laborales, lo que resulta en un desarrollo futuro limitado a largo plazo.
Trayectoria de capacitación 
Antes de todo, estimamos oportuno citar una breve definición sobre la transición a 
la adultez. 
La transición viene definida como el conjunto de procesos biográficos de socializa-
ción que, de forma articulada entre sí, intervienen en la vida de las personas desde 
que asumen la pubertad y que proyectan al sujeto joven hacia la consecución de la 
emancipación profesional, familiar, residencial y a la adquisición de posiciones sociales 
(González: 2017, pp. 199-223).
En su artículo, se centra en la trayectoria de capacitación sobre temas relacionados 
con la educación, el trabajo, la vivienda y la transición familiar de los jóvenes.
Sin embargo, en China, muchos jóvenes aún viven con sus padres después del ma-
trimonio y no vivirán solos. Este fenómeno es más evidente en las zonas rurales. Esto se 
debe a que, en la cultura tradicional china, la piedad filial es respetada por las personas, y 
los niños, especialmente, los hijos necesitan apoyar a sus padres ancianos. De esta mane-
ra, los niños en la sociedad china, naturalmente, tienen la responsabilidad de mantener a 
sus padres. Aunque se han introducido una serie de políticas en el sistema de pensiones, 
como los planes de pensiones, en la sociedad rural, muchas personas aún se adhieren al 
pensamiento tradicional.
Por lo tanto, en la sociedad rural de China, el signo fundamental de la transición a 
la edad adulta es salir de la escuela, ingresar en el mercado laboral, casarse y formar una 
nueva familia. El matrimonio simboliza que esta persona tiene el estatus de propietario 
de la familia y, desde entonces, debe ser responsable de la familia y la sociedad.
Realizamos entrevistas en profundidad con cuatro jóvenes para comprender su tra-
yectoria educativa y laboral.
Sara, con 23 años, se graduó de la secundaria, tiene una hermana, tiene un trabajo 
eventual (sin contrato, y pagos diarios) en otra provincia. Nos dice:
Quería hacerme una maestra de preescolar cuando aún estudiaba, pero mi padre estaba 
enfermo, mi familia perdió una fuente principal económica. Mis padres no me estaban 
presionando para trabajar, pero tenía claro que tendría que hacerlo pronto por las nece-
sidades que había en su casa. Mientras, un vecino me recomendó un empleo temporal 
sin contrato ni seguro. Hace 3 años, me casé y me mudé a casa de mi suegra. Última-
mente a través de un mediador he encontrado un trabajo, es por horas, en una fábrica 
con 11 horas al día, me pagan 16-18 euros diarios. Mi marido y yo queremos ahorrar 
dinero para comprar un pequeño piso, así que nuestros gastos representan el 30 % 
de los ingresos mensuales. 
Podemos ver que la elección del entrevistado, el abandono de sus estudios, está es-
trechamente relacionado con el entorno económico de la familia. Al mismo tiempo, 
debido a que ingresaran temprano al mercado laboral y brindaran ayuda financiera a sus 
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familias, no podían abandonar la posibilidad de trabajar, lo que impidió que los jóvenes 
volvieran a estudiar para, de esta manera, escapar del círculo de reproducción de la po-
breza. Al cercenar su educación, no pueden obtener trabajos de alta calidad en el futuro. 
Toni tiene 20 años y se graduó de la escuela secundaria. Tiene 2 hermanas mayores y un 
hermano menor, es soltera. Ella nos dijo:
Cuando me gradué de la secundaria, tenía menos de 16 años. En ese momento, la fábrica 
de mi hermana mayor estaba reclutando. Era una empresa financiada por Taiwán que 
fabricaba productos electrónicos. Tan pronto como terminó el estudio de la escuela se-
cundaria, mis padres acordaron ir a trabajar allí. No solo no entendía nada, sino que tam-
bién era menor de edad, por lo que debía usar la tarjeta de identificación de la segunda 
hermana para trabajar. Además, todo el dinero fue enviado a mi familia. Me fui después 
de dos años de trabajo, pero no sabía qué hacer, porque no haría nada sin el titulo educa-
tivo y sin dinero, no quedaba otro remedio, así que volví a trabajar en la misma fábrica.
Debido a que China implementa la educación obligatoria durante nueve años, algunas 
familias rurales ya no mantienen a sus hijos después de la escuela secundaria. Normalmen-
te, los padres los ayudan a encontrar un puesto básico que no necesite el título de educa-
ción a través de amigos y miembros de la familia. Sin embargo, algunas familias apoyan a 
sus hijos para que continúen estudiando. Ana, de 16 años, ahora está en un bachillerato, 
tiene una hermana que es once años mayor que ella y está trabajando y casada, dice:
Mi padre murió cuando yo era muy pequeña y mi madre no se volvió a casar. Mi 
madre se dedica a la agricultura para alimentarnos a mi hermana y a mí. La situación 
financiera de la familia era muy mala. Afortunadamente, mi hermana empezó a trabajar 
temprano, por lo que puedo seguir estudiando con el apoyo de mi madre y mi herma-
na. Cuando me gradué de la escuela secundaria el año pasado, quería ir a trabajar, pero 
mi familia no estaba de acuerdo, así que fui a la escuela secundaria nuevamente. En las 
vacaciones, a menudo, voy a trabajar con mi madre o tomo trabajos básicos (trabajo por 
días) como hacer cajas de papel, como hacen muchos de mis amigos.
Aunque China tiene una política de hijo único, muchas aldeas no han implementa-
do estrictamente esta política, lo que ha llevado a la existencia de muchas familias con 
muchos niños. En este tipo de familias con malas condiciones económicas, a veces las 
hermanas mayores o los hermanos mayores eligen trabajar lo antes posible para subsidiar 
a la familia, y luego los niños pequeños pueden continuar estudiando.
A medida que el gobierno chino presta cada vez más atención a la educación, según 
los datos de Ministerio chino de educación, los gastos de educación fiscal se han man-
tenido por encima del 4 % del PIB durante los últimos siete años consecutivos, y cada 
vez más jóvenes rurales reciben educación superior. José, 25 años, se graduó de la espe-
cialidad de Mantenimiento mecánico en una universidad, es hijo único, trabaja en una 
empresa con seguro. Nos dice:
Cuando estaba a punto de graduarme de la universidad, una compañía de la provincia 
de Zhejiang vino a la escuela para reclutar. Creía que no era demasiado joven, debía 
independizarme y mantenerme, así entré la compañía. Al cabo de un tiempo, un colega 
me presentó para otro puesto y me cambié. Me casé dos años después de la graduación, 
y mi familia me había comprado un piso en el distrito para casarme, y luego me mudé. 
Ahora tengo una hija, pero no puedo acompañarla, debo continuar trabajando en la 
provincia de Zhejiang, y mi esposa y mi hija están en el pueblo natal, cada mes gasto un 
15 % del ingreso, y les envío el resto. 
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Hay un posicionamiento inexacto en la educación rural, para la mayoría de los jó-
venes rurales, el objetivo principal de la educación actual es entrar a la universidad y 
trabajar en la ciudad. Sin embargo, según la tabla 1, menos de una cuarta parte de los 
jóvenes rurales que ya han trabajado, recibieron educación superior (con o sin título 
académico) en Hebei. Incluso si se graduaron de una universidad, la especialidad que 
estudiaban casi no está relacionada con su cargo. La mayoría meramente pueden salir 
de sus pueblos natales a trabajar en un lugar desconocido, ganan dinero y ahorran para 
mantener a sus familias.
Análisis y Reflexión
Entre estas biografías, se pueden notar varios problemas de educación y empleo ju-
venil rural. 
Primero, bajo la grave situación de empleo de los jóvenes rurales, las dificultades de 
trabajo de las mujeres rurales parecen ser particularmente graves. El análisis anterior 
muestra que, entre los grupos de jóvenes rurales, el factor de género tiene un gran impac-
to en el empleo. Esto se debe a que, en las ciudades, el concepto de igualdad entre hom-
bres y mujeres se ha vuelto más popular, y las mujeres jóvenes urbanas tienen un nivel 
de educación superior y un mayor sentido de búsqueda de independencia. Por ejemplo, 
cuando reciben un trato injusto en el trabajo, pueden tomar medidas para salvaguardar 
sus propios intereses. En contraste, las mujeres rurales tienen mayores dificultades para 
encontrar empleo por su baja educación, debido a los conceptos tradicionales de des-
igualdad de género, para los hombres, esto les supone un valor añadido en la ejecución 
de sus funciones en la estructura social rural, por tanto, las empresas prefieren contratar 
hombres, lo que también es un obstáculo en la búsqueda del empleo para mujeres.
En segundo lugar, la educación es un factor importante que afecta el empleo. Existe 
una gran brecha en el nivel educativo de la juventud rural y urbana. Todavía es necesario 
mejorar vigorosamente el nivel educativo en las zonas rurales, reducir la distancia entre 
los niveles de educación rural y urbana, y promover el desarrollo equilibrado de la edu-
cación en este tipo de población. Como Pierre Bourdieu supuso, el capital cultural y el 
capital económico pueden transformarse entre sí bajo ciertas condiciones, y el capital 
cultural puede producir beneficios económicos (Bourdieu: 2012, pp. 229-242). La falta 
del segundo en las zonas rurales ha creado dificultades de empleo, lo que, a su vez, ha 
obstaculizado la producción de beneficios económicos.
Tercero, es la forma limitada de búsqueda del trabajo. Pocas personas encuentran tra-
bajo a través de sitios web de empleo y aplicaciones de empleo. La mayoría de los jóvenes 
rurales consigue su primer empleo por medio de su círculo social, luego en este puesto 
conoce a nuevos pares o medios que se convierten en su capital social. Lo que juega un 
papel muy importante en la búsqueda de un siguiente trabajo. Sus conceptos sobre la 
búsqueda de empleos son relativamente conservadores y obtienen poca información útil 
acerca de la disponibilidad laboral. Al mismo tiempo, su capital social familiar es limita-
do y los padres no pueden proporcionarles buenas oportunidades de empleo.
Al final, los factores familiares también son importantes ya que afectan búsqueda 
de empleo de la juventud rural. Primero, el factor familiar afecta indirectamente el em-
pleo al influenciar el nivel educativo, es decir, las familias con un buen nivel económi-
co pueden proporcionar mejores recursos educativos para sus niños, de modo que la 
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adolescencia rural pueda acumular un mayor capital humano y aumentar la competen-
cia en el mercado laboral. Además, los factores familiares pueden influir en el empleo a 
través del capital social, es decir, las familias con un buen nivel social proporcionan a los 
hijos relaciones interpersonales más efectivas. 
Por lo tanto, la política debe elevar el estatus de la juventud rural desfavorecida, en 
estos dos aspectos: uno es equilibrar los recursos de educación pública y proporcionar 
mecanismos de asistencia para los jóvenes con dificultades financieras; el otro es cons-
truir más agencias de asesoramiento laboral y servicios de empleo para reducir la carencia 
de redes de recursos para la juventud rural y de esta manera proporcionar mejores y más 
efectivos canales de empleo e información.
Conclusión
El artículo muestra que la clase social de los jóvenes determina en gran medida las 
áreas de posibilidad que persiguen, específicamente, el bajo nivel económico de la fami-
lia reducirá las oportunidades de los niños para continuar su educación, lo que afectará 
sus futuras ocasiones de empleo, mientras el capital económico familiar determina el 
tiempo y la forma de la primera experiencia laboral de los jóvenes. Su demanda de em-
pleo está directamente relacionada con los salarios. Finalmente, su inserción en el mer-
cado laboral es caracterizada por su «transitoriedad, indeterminación y provisionalidad» 
(Bauman: 2007).
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Introducción
Lengua y cultura son dos realidades indisociables: la lengua es el vehículo de expresión de la cultura, su uso refleja las peculiaridades de una sociedad al tiempo que evoluciona con ella. Actualmente vivimos en la llamada sociedad de la comu-
nicación en la que el contacto entre culturas es constante. Surge la necesidad de conocer 
otras lenguas, de emplearlas de forma eficaz y apropiada para comunicarnos, lo que ha 
generado nuevos planteamientos metodológicos y didácticos en el campo de la adqui-
sición y enseñanza de lenguas extranjeras con el fin de satisfacer las nuevas necesidades 
comunicativas.
En estas páginas se prestará atención a la dimensión social de la lengua, tan impor-
tante para los discentes en su proceso de aprendizaje como lo puede ser el dominio de 
los elementos puramente lingüísticos. En este sentido, el propósito de este trabajo es do-
ble: por un lado, reflexionar sobre la relevancia de la competencia sociolingüística en la 
enseñanza de lenguas extranjeras, concretamente del japonés, y su papel en el desarrollo 
global del discente; por otro, incidir en la necesaria introducción en el aula de los as-
pectos sociales y culturales del lenguaje —que en el caso de la lengua japonesa dominan 
la interacción oral— cuyo desconocimiento puede derivar en fallos de comunicación 
importantes1.
Para alcanzar dichos objetivos, comenzaremos introduciendo brevemente el concep-
to de competencia comunicativa y las diversas teorías surgidas en torno a ella, para 
continuar con la definición de competencia sociolingüística y su papel en la adquisición 
de lenguas extranjeras. En el último apartado, se presentan algunos conceptos culturales 
1 Es muy común que los errores pragmáticos de los aprendientes de japonés ocasionados por la inter-
ferencia cultural —principalmente aquellos relacionados con el uso de los honoríficos— sean valorados por 
los hablantes nativos de forma más negativa que los estrictamente gramaticales, puesto que son atribuidos 
a una aparente descortesía u hostilidad (Fernández Amaya: 2001). Incluso entre los propios japoneses, el 
saber amoldarse a cada contexto es considerado un símbolo de madurez, así como requisito indispensable 
para la integración social. En definitiva, «el lenguaje determinará las relaciones sociales» (López-Sako: 2013, 
p.730).
 María del Carmen Albarrán Martín
clave del idioma japonés cuyo conocimiento consideramos esencial para alcanzar un 
nivel adecuado de competencia comunicativa y que, por tanto, deberían ser objeto de 
una mayor atención en el contexto educativo.
La competencia comunicativa
En el campo de la enseñanza de lenguas extranjeras el abordaje de los contenidos 
culturales ha cambiado sustancialmente en los últimos tiempos, en consonancia con la 
evolución de los enfoques metodológicos hacia un estudio del lenguaje abierto a otras 
disciplinas —como la antropología, psicología, etc.— y no restringido a lo puramente 
lingüístico. Dicha evolución deriva del auge que tuvieron en las últimas décadas del siglo 
pasado los estudios concernientes a la competencia comunicativa. Destacados trabajos en 
la materia fueron los de Austin (1962) y Grice (1969), así como los de Hymes (1972) o 
Canale y Swain (1980) en el área específica de la didáctica de las lenguas.
Inicialmente el término competencia únicamente hacía referencia a la competencia 
lingüística, término acuñado por Chomsky (1965) quien la subdividía en diversos com-
ponentes: fonológico, morfológico, sintáctico, léxico y semántico. Su interés primordial 
era estudiar la lengua como sistema, desarrollar una teoría lingüística basada principal-
mente en las reglas gramaticales, dejando de lado lo que él definía como actuación (por 
contraposición al concepto de competencia o conocimiento que el hablante-oyente tiene 
de la lengua), esto es, el uso real de la lengua en situaciones concretas.
El concepto de competencia de Chomsky generó reacciones significativas entre los 
investigadores. Así, Hymes (1971) estudia el lenguaje desde una perspectiva más antro-
pológica y social que exclusivamente lingüística, siendo el primero en formular el con-
cepto de competencia comunicativa y sus componentes (competencias lingüística, psico-
lingüística, sociolingüística y pragmática). Además, propuso la adopción de un enfoque 
que se ocupara de investigar las reglas de uso de una lengua en los diferentes contextos 
sociales y situacionales en que se lleva a cabo la comunicación verbal de una comunidad 
de habla. Según este autor, hay factores que intervienen en la comunicación, como las 
características de los interlocutores o las relaciones que los unen, que son tenidos en 
consideración por los hablantes y, dependiendo de la situación, conducen a la utilización 
de un registro u otro.
Posteriormente, otros autores profundizaron en este concepto, mostrando su com-
plejidad y extensión. Canale (1983) describe la competencia comunicativa como un 
conjunto de cuatro competencias interrelacionadas: gramatical, sociolingüística, discur-
siva y estratégica. A estas cuatro competencias, Van Ek (1986) añade la competencia 
sociocultural y la social. Por su parte, el Marco Común Europeo de Referencia para las 
Lenguas (MCER) (Consejo de Europa: 2002) adopta otra estructura de descripción 
de la competencia comunicativa: en un primer nivel, se compone de la competencia 
lingüística, la sociolingüística y la pragmática; en un segundo nivel, la competencia prag-
mática se divide en competencia discursiva, funcional y organizativa.
Como es habitual, la terminología o las clasificaciones varían entre autores, pero 
hacen, en esencia, referencia a conceptos similares. Vemos, pues, que el planteamiento 
inicial, de la enseñanza de una lengua extranjera reducida al aprendizaje de la gramática 
y el léxico, ha quedado plenamente superado tras la aceptación generalizada del enfo-
que comunicativo, el cual coloca al hablante en el centro del proceso. En consecuencia, 
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debemos hacer al aprendiente plenamente consciente de los aspectos culturales impli-
cados en el aprendizaje de un idioma, como un primer paso para poder adquirir los 
conocimientos necesarios que le permitan desenvolverse eficazmente en los diferentes 
contextos de la comunicación real (Byram: 1997).
La competencia sociolingüística
A pesar de los esfuerzos por dirigir el enfoque hacia el desarrollo de la competencia 
comunicativa de los discentes, hay un componente fundamental que por diversos moti-
vos sigue sin encontrar su lugar en el aula: la competencia sociolingüística. De acuerdo 
con el MCER, «comprende el conocimiento y las destrezas necesarias para abordar la 
dimensión social del uso de la lengua» (Consejo de Europa: 2002, p.116). En este sen-
tido, hay que entenderla como la capacidad de adecuar las producciones lingüísticas al 
contexto social concreto en el que se produce la comunicación, atendiendo a los usos, 
conceptos y patrones de comportamiento adoptados por los integrantes de una misma 
comunidad de habla, presentes en todo acto comunicativo y de cuya influencia a me-
nudo no somos conscientes. Desde este enfoque sociolingüístico la lengua se caracteriza 
por tener como función primordial la interacción social y su uso se produce siempre de 
forma contextualizada. De esta manera, cuanto mejor se conozca el contexto social que 
envuelve el uso de una lengua, podremos afrontar su aprendizaje en mejores condicio-
nes.
Como vimos en el apartado anterior, el lugar que ocupan las distintas subcompe-
tencias dentro de la lengua ha recibido explicaciones diversas2. Sea como fuere, en esta 
visión sociopragmática del lenguaje se toman en consideración factores que tienen una 
estrecha vinculación con cada sociedad y contexto concreto de comunicación, tales 
como el estatus de los participantes y el tipo de relación entre ellos, el propósito de la 
interacción o las normas y pautas de conducta que rigen esa interacción. Continuando 
con lo establecido en el MCER, aquí se incluyen: los marcadores lingüísticos de relacio-
nes sociales (uso y elección del saludo, formas de tratamiento e interjecciones, así como 
las convenciones para turnos de palabra); las normas de cortesía (positiva, negativa y 
descortesía); las diferencias de registros (dominio de elementos lingüísticos que permi-
tan ejecutar tanto los registros más formales como los más familiares); y, por último, las 
expresiones de la sabiduría popular y el dialecto o el acento.
De esta manera, la importancia de la sociolingüística en la comunicación es innega-
ble, ya que comunicarse con éxito implica mucho más que ser lingüísticamente compe-
tentes. La realidad nos muestra que una persona puede aprender las estructuras gramati-
cales de una lengua y tener problemas para expresarse adecuadamente ante los hablantes 
nativos de dicha lengua. Esta cuestión fue expresada por Miller de la siguiente manera: 
«Most of our misunderstandings of other people are not due to any inability to hear 
them or to parse their sentences or to understand their words [...] a far more important 
2 En el caso concreto de la competencia sociolingüística, hay autores como Leech (1983) que la su-
bordinan a una competencia más general de naturaleza pragmática, mientras que el Marco Común Europeo 
de Referencia para las Lenguas (Consejo de Europa: 2002) —más cercano al enfoque etnocomunicativo 
de Hymes— prefiere considerarla una de las tres sub-competencias que conforman la competencia comu-
nicativa. Esta última división del MCER es la que hemos tomado aquí como guía para definir qué es la 
competencia sociolingüística y su contenido.
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source of difficulty in communication is that we so often fail to understand a speaker’s 
intention» (Miller: 1974, p.15).
Aplicado al caso del japonés, esto es algo que se produce cuando el aprendiente no 
(re)conoce las complejas reglas sociales, culturales y psicológicas que rigen la lengua (en-
dogrupo vs. exogrupo, senpai vs. kohai, contexto privado vs. contexto público, situación 
formal vs. situación informal, el valor del silencio y el lenguaje no verbal, etc.). Sus con-
secuencias se expresan en una serie de dificultades y confusiones respecto a su uso, dando 
lugar a malentendidos o, incluso, pudiendo romper la comunicación (communication 
breakdown o pragmatic failure3). Por ello, es necesario poner el acento en el aprendizaje 
de la lengua japonesa como instrumento de comunicación social y vía de intercambio 
cultural, mediante la enseñanza del componente sociocultural, con el fin de preparar al 
alumno español para la toma de contacto con una sociedad tan diferente a la nuestra 
como la japonesa.
Factores socioculturales de la lengua japonesa: conceptos clave
Existen una serie de factores sociales y culturales de la lengua japonesa que intervie-
nen en la producción lingüística, manifestándose tanto en el léxico y la estructura como 
en su uso discursivo. Son pautas de pensamiento y conducta esenciales para entender la 
idiosincrasia de la comunicación en dicha lengua. No es descabellado decir que, para los 
estudiantes extranjeros, el aspecto social del japonés es a menudo más difícil de aprender 
y usar eficientemente que el idioma en sí. En el caso particular de los estudiantes espa-
ñoles, a pesar de la variedad de oportunidades que ofrece internet, no lo tienen fácil para 
adquirir el conocimiento sociocultural necesario que les permita comunicarse en japonés 
de manera efectiva, principalmente por las limitadas condiciones de nuestro entorno: 
colonia japonesa reducida, limitadas posibilidades de exposición directa a la lengua y 
a la cultura, lejanía geográfica, etc. Estos factores, entre otros, contribuyen a que en la 
práctica los estudiantes españoles de japonés no logren mayores niveles de competencia 
comunicativa en el aprendizaje del idioma.
Vamos a exponer brevemente algunos de los aspectos sociales y culturales del japonés 
cuya introducción, de manera teórica y práctica, en la enseñanza de la lengua creemos 
indispensable para asegurar un correcto aprendizaje de la misma.
Endogrupo vs. Exogrupo: uchi-soto
La sociedad japonesa funciona en base a la existencia de grupos, lo que constituye 
uno de los factores determinantes de la interacción lingüística en japonés. Cada persona 
forma parte de diferentes grupos: la familia, la comunidad, el lugar de trabajo, la escuela 
o universidad, clubes deportivos, etc. Dependiendo de si pertenece a un grupo específico 
o no, así como de la posición que ocupe dentro de él, deberá comunicarse en un nivel 
correspondiente.
Esta dimensión de pertenencia a un grupo se articula mediante dos conceptos: uchi y 
soto. Los términos uchi y soto significan literalmente «dentro» y «fuera» y, de acuerdo con 
3 Thomas define el fallo pragmático como […] the inability to understand ‘what is meant by what 
is said’» (Thomas: 1983: p.91) y distingue entre fallos pragmalingüísticos y sociopragmáticos. Son estos 
últimos, en cuanto errores de percepción de lo que constituye un comportamiento lingüístico adecuado en 
otra cultura, a los que nos referimos en este trabajo.
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Lebra (1993), reflejan si se está dentro o fuera de un determinado grupo de la sociedad 
japonesa. Uchi se relaciona con ideas como el hogar4, lo interno, la limpieza; mientras 
que soto hace referencia a lo exterior, lo extranjero, la suciedad. Ambos conceptos son 
inherentes a la cultura nipona, así como a la manera en la que los japoneses conciben el 
mundo.
Contexto privado vs. Contexto público: Honne y Tatemae
El comportamiento de los japoneses varía notablemente en función de los dos con-
ceptos anteriores, es decir, de si están dentro o fuera de la casa o grupo. Esta diferencia 
en la conducta es lo que se conoce como honne y tatemae5, conceptos que Lebra define 
respectivamente como «one’s natural, real or inner wishes and proclivities» y «the stan-
dard, principle or rule by which one is bound at least outwardly» (Lebra: 1976, p.136). 
Dicho de otra forma, vienen a conformar la dicotomía entre los «sentimientos reales de 
uno» y su «comportamiento público».
Es esencial saber elegir la «cara» apropiada para cada ocasión concreta, lo que se 
considera un síntoma de madurez. Asimismo, mediante el uso de un complejo sistema 
de honoríficos es posible mantener una cierta distancia psicológica entre los hablantes, 
protegiendo así los sentimientos internos frente a los extraños.
Jerarquía
La sociedad japonesa es de tipo vertical (tateshakai) —tal y como la definió la antro-
póloga Chie Nakane (1970)— y está profundamente jerarquizada. Esta jerarquía puede 
estar basada en diferentes aspectos como la relación de parentesco, la edad, experiencia, 
sexo, etc.
En consonancia, la lengua japonesa tiene unos niveles de habla claramente defini-
dos —lenguaje honorífico—, que se eligen en función de la relación entre las personas 
implicadas en una conversación, así como del contexto en que se encuentran. De hecho, 
como señala Montaner:
[…] no se puede hablar en japonés sin posicionarse jerárquicamente con respecto al 
interlocutor, porque el lenguaje nos obliga a realizar elecciones continuas que dependen 
de nuestra posición jerárquica. Por ello, cuando dos personas se conocen en la cultura 
japonesa es importante aclarar el estatus y edad, a fin de saber la forma adecuada de 
dirigirse lingüísticamente al interlocutor (Montaner: 2008, p.390).
Ser conscientes del lugar específico o ba que ocupamos con respecto a nuestros in-
terlocutores dentro de esta intrincada red de relaciones interpersonales y actuar lin-
güísticamente de acuerdo con ello es lo que se conoce como wakimae o discernimiento 
(López-Sako: 2019).
4 El ie, entendido como «familia» o «casa» (en su acepción no física), es otro concepto fundamental 
para poder entender los sistemas de clasificación de la sociedad japonesa. Era la base del sistema tradicional 
familiar japonés y encontraba su sustento en la ideología confuciana. La continuidad era un rasgo esencial 
y para mantenerla se consideraba al ie titular de cualquier propiedad que le correspondiera de acuerdo a las 
leyes, cuya gestión era competencia del jefe del mismo (Hendry: 2018).
5 Según Hendry (2018), otros términos contrapuestos usados en el japonés con un significado similar 
a tatemae y honne son: omote – ura («delante» – «detrás»), kao – kokoro («rostro» – «corazón»), kuchi – hara 
(«boca» – «estómago»).
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Armonía
Existe un énfasis generalizado de la sociedad japonesa en mantener la armonía en las 
relaciones sociales y evitar la confrontación. Se trata de un ideal japonés que también 
tiene un reflejo claro en la lengua, como se percibe en el hecho de la multitud de for-
mas de expresar negación —hasta dieciséis, según Montaner (2008)— o en el uso de 
un estilo de comunicación indirecto plagado de ambigüedades y expresiones implícitas 
para evitar caer en un tono agresivo. Desde la infancia, y durante todo el proceso de 
socialización del niño, se insiste en este ideal de armonía, fomentando el sentimiento 
de autolimitación o enryo6 que promueve la acción en beneficio del grupo o sociedad en 
detrimento del «yo».
Empatía: Omoiyari
Otro concepto de gran relevancia en la sociedad japonesa es el omoiyari, que puede 
traducirse de diversas maneras, como ser considerado, tener compasión, sentir empatía, 
etc. sin necesidad de manifestarlo verbalmente. Considerado por Lebra (1976) una de 
las características definitorias de la cultura japonesa, más que un concepto es un ideal 
en sí y se enseña en las escuelas japonesas como uno de los principios rectores a tener 
en cuenta para comunicarse con los demás. Podríamos decir que constituye un factor 
psicológico en la comunicación indirecta japonesa.
Conclusiones
Como hemos podido ver, la apertura de los estudios lingüísticos hacia otras discipli-
nas dio lugar a nuevos enfoques y líneas de investigación en el campo de la enseñanza 
de lenguas extranjeras. No hay duda de que el uso que cada hablante hace de su lengua 
materna está imbuido de una serie de factores extralingüísticos —a menudo tan inte-
riorizados que su empleo suele ser inconsciente— que forman parte de un sistema de 
creencias y una visión del mundo compartidos con los demás miembros de su comu-
nidad de habla. Para comunicarse con éxito, por tanto, es imprescindible el manejo de 
dichos elementos propios de cada cultura que determinan considerablemente nuestras 
elecciones respecto al lenguaje. Podríamos decir que la clave para ser competentes en los 
diversos contextos comunicativos no reside de manera exclusiva en la lengua, sino en el 
uso que cada hablante hace de ella.
Llegados a este punto, cabría preguntarse sobre la conveniencia de abrir una línea de 
investigación que, desde una perspectiva interdisciplinar, detecte y solvente los proble-
mas que se puedan venir dando con respecto a la introducción del componente socio-
cultural en el proceso de enseñanza-aprendizaje del japonés en España. Desde nuestra 
perspectiva, la justificación es clara. Por un lado, en nuestro país los estudios universita-
rios que incluyen la lengua japonesa como un itinerario formativo (con la finalidad de 
alcanzar niveles intermedios o avanzados del idioma) son de implantación relativamente 
reciente, en comparación con otros países europeos o con Estados Unidos. Dada la 
creciente relevancia de la región de Asia Oriental en el nuevo orden mundial, son cada 
vez más los profesionales que desde diferentes ámbitos necesitan formarse en esta área 
6 Definido por Doi como «unanimous agreement, ambiguity and hesitation of self-expression in 
Japanese communication from the perspective of amae» (Doi: 1962, p.36).
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de conocimiento y sus lenguas. Para evitar malentendidos y situaciones incómodas, que 
pueden conducir a resultados indeseados, resulta imprescindible saber manejar las reglas 
implícitas que rigen las interacciones lingüísticas. Por otro lado, una investigación de 
esta índole respondería al gran interés que la competencia sociolingüística ha suscitado 
en el campo de la enseñanza de lenguas extranjeras, en correspondencia con el avance 
de la internacionalización y el multiculturalismo que requieren del dominio de otras 
lenguas y del uso sociocultural del lenguaje en su contexto comunicativo.
Huelga decir que consideramos esencial fomentar la competencia sociolingüística 
de los estudiantes españoles de japonés, incidiendo en los constructos e ideales socio-
culturales que permiten entender las peculiaridades de la comunicación en lengua japo-
nesa. Tanto los conceptos que hemos repasado en el apartado anterior como otros no 
mencionados aquí deberían ser tenidos en cuenta a la hora de perfilar la enseñanza del 
japonés en nuestro país. En consecuencia, el abordaje y desarrollo de esta competencia 
debería ocupar un lugar central en todas las fases del proceso de enseñanza-aprendizaje, 
viéndose reflejada en el enfoque y el diseño tanto de los planes de estudio como de los 
materiales didácticos, así como en la práctica del aula. La planificación docente debe 
proveer de oportunidades para que se reproduzcan en el aula situaciones propias de la 
comunicación real, con el fin de que el aprendiente sea capaz de desenvolverse en ellas 
adecuadamente.
Sin duda, la mejora en la competencia sociolingüística permitiría al alumno de japo-
nés incrementar su autonomía —mejorando su capacidad de actuar de forma adecuada 
y flexible en función de las variables sociales y de interacción ya mencionadas—, así 
como adquirir la capacidad de descubrir e interpretar otras culturas, otros sistemas de 
valores, creencias y conductas que organizan la comunicación intercultural.
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Introducción
Estamos inevitablemente condicionados por el lenguaje; para hablar del color necesitamos de la palabra y lo que el lenguaje conlleva de ideas, conceptos y di-versas categorías del intelecto. Los colores al fin y al cabo son abstracciones de la 
mente. Por ello, paradójicamente, no se revela tan necesario mostrar los colores debido a 
que en las sociedades los cambios de percepción y de criterio no abundan y de haberlos 
se van produciendo con cierta morosidad.
En ocasiones revelar un color puede significar restarle valor, debilitar su interés y 
atractivo de la calidad original. Y esto es lo que habitualmente ocurre en el mundo de la 
edición y la difícil reproducción de los colores en el que es frecuente extraviar la fidelidad 
al original.
El mundo de la docencia tiene sus particularidades y los profesores podemos hablar 
del color sin mostrarlo al estudiante dependiendo de la materia de que se trate; pero en 
cuestiones de enseñanza y creación artística es diferente debido a que, sobre todo en 
la disciplina de la pintura, es necesario mostrar las obras pictóricas de las que se habla 
para tener una aproximación, pero solo eso. En muy rara ocasión se muestra la pintura 
original lo que ocasiona no poco desconcierto cuando se establece una comparación: son 
dos realidades distintas.
Cómo llegar a documentar el color se convierte así en todo un imposible. El tiempo 
trabaja de modo implacable a través de los procesos químicos por un lado y por la acción 
más directa o indirecta del ser humano a través de la restauración, de las modificaciones 
a través del empleo de nuevas capas de color o barnices llegando a desvirtuar su sentido 
original por medio de una avanzada tecnología o criterios no acertados. Se sabe, y los 
pintores de oficio más, que los pigmentos, aglutinantes y soportes se transforman, evolu-
cionan y adquieren matices nuevos; precisamente por ello saben que no podrán llegar a 
ver esos naturales cambios, por ello es preferible no intentar detener ese proceso y tratar 
de devolver el estado inicial a las obras y, con ello, ser consecuente con la voluntad de los 
artistas y las decisiones tomadas en aquel momento de la creación.
La calidad de la luz que nos permite apreciar los colores se suele tener muy poco en 
consideración a pesar de ser un factor esencial a la hora de hacer la lectura del matiz. 
No se suele reparar por parte del espectador o del historiador del arte en los diferentes 
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sistemas de iluminación. El estatismo de la luz eléctrica, aunque muy evolucionada, no 
parece ser la más oportuna para contemplar los frescos de una capilla renacentista o las 
imágenes de pinturas rupestres en la penumbra de una cueva. No revela ninguna im-
presión de movimiento; sin embargo, luz trémula de las velas puede establecernos una 
cierta conexión con la sensibilidad de nuestros predecesores. El color en ese estado de 
iluminación ya presupone movimiento que en nuestra época se pierde en gran medida 
y ello ya indica que nuestra percepción actual ha sufrido una transformación abismal 
respecto a la de nuestros antepasados. Las llamas de una vela o un cirio iluminan des-
igualmente, generan movimiento, lo que no ocurre con la iluminación uniforme de la 
luz eléctrica, por lo que se producen efectos de claroscuro, crean zonas bien iluminadas 
y a su vez sugerentes zonas de penumbra que invitan a la recreación y a la imaginación.
El historiador francés y especialista en color Michel Pastoureau aclara lo siguiente:
Otra dificultad que explica el silencio de los historiadores viene de que desde el siglo xvi 
se acostumbra a trabajar con a partir de documentación en blanco y negro: primero con 
imágenes grabadas, luego con fotografías. Durante casi cuatro siglos la documentación 
«en blanco y negro» fue, por decirlo de algún modo, la única disponible para repro-
ducir, estudiar y dar a conocer los testimonios figurados del pasado, cuadros incluidos. 
Por esa misma razón, las formas de pensamiento y sensibilidad de los historiadores 
dan la impresión de haberse convertido ellos mismos al blanco y negro. Al ayudarse de 
estampas, de libros y luego de fotos en donde predominaba con diferencia la imagen 
en blanco y negro, los historiadores —y los historiadores del arte quizá más que los 
demás—, hasta una fecha reciente, pensaron y estudiaron el pasado, o bien como un 
mundo construido en grises, en negros y blancos, o bien como un universo totalmente 
incoloro.
El reciente recurso a la fotografía en color no ha cambiado verdaderamente la situación. 
Al menos todavía no, pese a los progresos técnicos y documentales que se han hecho en 
la últimas tres o cuatro décadas (Pastoureau: 2017, pp. 123-124).
Culturalmente el gusto japonés se inclina sobre todo hacia una velada oscuridad más 
que hacia el brillo superficial por una cuestión de hondura, como nos dice el escritor ja-
ponés Tanizaki Junichirō (1886-1965) en su ensayo Elogio de la sombra. Esa penumbra, 
esa tenue luz vacilante y ambigua de los espacios permite un diálogo, una unión distinta 
con los objetos o incluso con los mismos alimentos y, por supuesto, con las flores o con 
la pintura japonesa. Permite de este modo una contemplación más serena que revela 
características esenciales de los objetos como la laca, la madera o el papel; los objetos y 
alimentos de color blanco que, como el mismo arroz sin ir más lejos, destacan de otro 
modo distinto que con una iluminación excesiva. Por ello, la penumbra o la luz indirecta 
filtrada a través de los shōji genera una particular belleza de tonos apagados en las estan-
cias en la que se genera una continuidad de tono al borde de la monocromía apenas con 
ligeros cambios de matiz. Una «luz detenida» (Han: 2019, p. 42), un trabajo de armonía 
cuyo clave es el clima intemporal del tokonoma, bañado en una enigmática penumbra; 
un misterio creado por obra y gracia de las sombras que llenan y dan sentido al espacio 
vacío de una estancia generando profundidad espacial y psicológica sin necesidad de más 
elementos. No obstante, esa penumbra no deja de ser una representación símbólica de 
nuestro propio interior. Una luz flotante que invita a un cálido sosiego y una tranquili-
dad peculiares, en la expresión del escritor japonés (Tanizaki: 2018, pp. 36-38).
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Más recientemente, el ingeniero y profesor Furuyama Masao (1947), nos invita a 
reparar en los muros y espacios vacíos de Andō Tadao (1941), arquitecto esencial dentro 
de la cultura estética japonesa contemporánea a su vez vinculada estrechamente con la 
tradición:
Las paredes desnudas despiertan la imaginación, solicitan la empatía del observador por 
su misma falta de ornamentación.
Los muros de hormigón de Ando están impregnados de la elegante virtud japonesa y 
casi parecen llenos de dolor. Carentes de elementos arquitectónicos visibles, estimu-
lan la conciencia personal de aquellos que lo contemplan, absorbiendo su mirada. Sus 
superficies de hormigón pulido aceptan nuestra empatía, como una máscara Noh, y 
funcionan casi como un espejo del alma. Los muros reflejan los motivos de nuestro co-
razón y absorben progresivamente nuestra conciencia. Los muros validan la existencia 
de Ando y engendran su peculiar estética de la ausencia. Así es como excitan nuestra 
imaginación.
Las silentes paredes reflejan el paisaje y el viento. Al reflejar el movimiento invisible del 
aire, el sonido del viento y el balanceo de los árboles penetran en nuestro corazón como 
sombras chinas. Este efecto, como un dibujo a tinta japonés, a veces crea una sensación 
del fluir de las estaciones o un efecto poético a modo de haiku. Esta es, pues, la estética 
de la ausencia creada por las paredes silenciosas. Éste es el motivo por el que la arqui-
tectura de Ando se considera la culminación de la estética japonesa. Porque el lugar de 
la nada es la esencia de la cultura japonesa. Un contenedor de emociones estéticas. Un 
recipiente para la empatía subjetiva. Materiales que no son nada en sí mismos generan 
espacio abstracto porque la falta de ornamentación invita a una plétora de empatía. 
(Furuyama: 2006, p. 16)
La atmósfera monocroma y silente, las sombras, su balanceo, contraste, inducen a 
quien sabe observar y contemplar con atención a excitar la memoria y percibir y recrear 
los ecos estacionales a modo de pintura con tinta negra suibokuga y con ello crear a través 
de los muros vacíos ese efecto poético que se convierte en reflejo más directo del alma. 
En contraste con la sociedad cristiana, que privilegia la luz respecto a la oscuridad, que 
tiene una connotación maligna, Ando sugiere que: «Las sombras y la oscuridad contri-
buyen a la serenidad y a la calma. En mi opinión, la oscuridad crea la oportunidad de 
pensar y contemplar. […] Las áreas de oscuridad son claves y creo que se relacionan con 
los niveles más profundos y metafóricos de la creación» (Andō: 2003, p. 56). 
Color y naturaleza. Heian
Haciendo momentáneamente un paréntesis en el ámbito de la monocromía, es re-
señable que más allá de los criterios de color que a lo largo de la historia han tenido los 
pintores, los tintoreros pueden en justicia mostrarnos más ampliamente aspectos de la 
historia y evolución de los colores.
En Japón, la belleza que transmiten las ricas vestimentas para el teatro Nō y los kosode 
(kimono en forma de T, literalmente «manga pequeña») procede esencialmente del color 
más allá de su diseño formal. Aunque estos colores tienen entre sus criterios la funcio-
nalidad, es precisamente el concepto de «sabor» donde reside este atractivo, un gusto 
que ha evolucionado con el paso del tiempo. Moegi (verde amarillento) o nando (azul 
grisáceo), por ejemplo, son colores familiares dentro de la industria textil que perduran 
en la memoria de las mujeres. En los periodos Asuka y Heian (794-1192) los japoneses, 
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aunque siguiendo modelos de la terminología china, llegaron a una elevada sofisticación 
que daría como fruto los colores simples bien conocidos: murasaki, ao, aka, shiro, kuro, 
que no eran entonces sino los colores destinados a la indumentaria de los rangos de la 
corte. Estos se complican a su vez durante el periodo Nara (710-794) y se crean nuevos 
tonos y matices como hi (escarlata), kon (azul marino profundo índigo), midori (matiz 
de verde), heki (verde), suo (rojo oscuro), hanada (matiz de índigo).
La búsqueda de armonías más bellas se fue manifestando a través de combinaciones 
de colores que toman como referente los colores mismos de la naturaleza. Las combina-
ciones de capas de color de las vestimentas (kasane no irome) se enriquecen con colores 
de nomenclatura relacionada directamente con colores vegetales como kobai (ciruela 
roja), sakura (cereza), yamabuki (rosa japonesa amarillo brillante), unohana (familia de 
las hortensias, blanco rosado o rojizo), fuji (glicinia), o minaeshi (Patrinia scabiosifolia, 
amarillo), kuchiha (hojas en descomposición). Hay que añadir murago y suego como 
elementos que favorecían la suavidad cromática en los sombreados (Noma: 1974, pp. 
160-161).
Durante el periodo Heian el término nioi era la referencia para la expresión de la 
belleza. Resplandor o brillo era su significado original, pero nioi sugiere más un deter-
minado ámbito, un aura que crean los colores en la atmósfera por medio de los colores 
brillantes, saturados, que apreciaba la aristocracia Heian en sus seductoras gradaciones 
y graduales cambios tonales. Esas preferencias por las tonalidades graduales y sutiles se 
perciben asimismo en un término como usu nibi iro, un tono gris más suave que era 
usado en el luto antes que el negro.
El claro predominio de la riqueza cromática Heian se percibe claramente en el género 
de pintura yamato-e de los rollos desplegables de carácter narrativo emakimono, cuyo 
ejemplo más significado es Genji Monogatari Emaki. El sentido del color de la pintura 
yamatoe corre paralelo a su modo al de la vestimenta en su matiz y sofisticación. De ma-
nera penetrante la corte Fujiwara hizo gala de un excepcional sentido estético en la que la 
belleza del color adquirió un primer plano en buena medida debido a que la vestimenta 
era considerada la expresión directa de la personalidad, y por tanto, vestimenta y persona 
llegaban al extremo de confundirse.
La gama de colores conocida a través de la abundante literatura de las damas de la 
corte llega a los ciento setenta nombres. Las combinaciones en capas armónicas de la 
vestimenta de las damas denotaban un refinamiento extremo en sus atuendos formados 
por la estratificación de las «doce capas» visibles, es decir, juni-hitoe. Este desarrollado 
sentido estético provocaba al tiempo un sentido crítico exigente hasta el rigor, incluso 
severidad hacia un determinado matiz o una combinación poco afortunada.
El valor estético de una manifestación era del todo primordial, era el modo de em-
patizar con la naturaleza, y socialmente hablando, con los seres humanos. Una feno-
menología del color, una asimilación a través de los sentidos que creó todo un lenguaje 
codificado lleno de simbologías y precisos significados.
Más allá de la fenomenología. De Kamakura a Muromachi
Pero la actitud, llamemos «positiva», hacia el cromatismo de la corte Heian, no de-
jaba mucho espacio entonces a manifestaciones «negativas» relacionadas la ausencia de 
color y en especial con el negro, tratado como color triste y desagradable que traía a la 
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memoria la idea de muerte y las consiguientes connotaciones de pobreza, cuando no de 
lo abominable.
Sin embargo, aparentemente, esa fina sensibilidad Heian hacia el color, ese universo 
lleno de matices comienza a diluirse cuando en el periodo Kamakura (1185-1392) el 
poder queda en manos Minamoto no Yoritomo y su gobierno militar con la imposición 
de un austero sentido de la vida que contribuye a que el sabor de lo resplandeciente del 
color y la calidez de sus brillos se extingan. Como no se conserva documentación que 
poder estudiar directamente, lo que se conoce es precisamente a través de la pintura y las 
vestimentas que en ella se muestran.
Sea como fuere, la eliminación del color no deja de ser históricamente un distintivo 
de la estética extremo oriental que no contradice una pasión cultural por las ricas com-
binaciones cromáticas. Pero más allá de la vanidad plena de color se vislumbra la belleza 
suprema de un mundo oscuro, sin brillos externos.
Los trajes destinados al teatro Nō evolucionaron hacia su forma definitiva durante el 
periodo Muromachi (1392-1593) generando con ello nuevo sentimiento de color que 
contrasta con el arriba expuesto concepto nioi que predominaba en los periodos Nara 
y Heian. Una nueva categoría estética, un nuevo sabor se abre en el término shibui que 
literalmente significa «astringente» y reclama lo discreto. Nuevamente es un sabor de 
procedencia china, en concreto de las telas creadas durante la dinastía Song que fueron 
desprendiéndose del suntuoso y llamativo sentido cromático de la anterior dinastía Tang 
con el propósito de llegar a un mayor refinamiento, menos complaciente, que condu-
jera asimismo a un sentido estético más profundo. En Japón se convirtió en el adjetivo 
shibusa, una cualidad que apela a la sobriedad y naturalidad, no obstante, los tejidos y 
prendas de importación de entonces, las renombradas meibutsu-gire, tenían esta cuali-
dad y evitaban en lo posible el uso de colores primarios saturados a la búsqueda de una 
elegante austeridad.
Aquí se encuentra uno de los orígenes de las categorías estéticas wabi y sabi que se 
refieren básicamente a la simplicidad esencial, la austeridad, naturalidad y la soledad y 
ausencia de color.
Mucho más adelante, durante el periodo Edo (1603-1868), el maestro de té Sen 
no Rikyu llevaría su wabi-cha (el arte del té wabi), que implica toda una actitud vital, 
a una profunda transformación espiritual que eliminaría el color y todo signo de vacua 
ostentación que denotara muestras de mezquindad. Es la creación de un cierto estado 
de ausencia del color, de un espacio casi vacío (chashitsu) donde, a su vez, el silencio está 
valorado como un elemento esencial que puede ser cercano a la idea de desolación. Sin 
embargo, el refinamiento y la simplicidad están continuamente presentes. De ese modo 
la belleza de los colores ahora queda oculta tras un color esencial, es decir, un color que 
no es un color. Es la creación de un nuevo código estético teñido de valores morales.
Desde el siglo vi, el budismo tuvo presencia en Japón y penetró en los pliegues de la 
conciencia de sus habitantes a través de sus distintas ramas y escuelas creando una hon-
da y austera filosofía de vida. Más allá del budismo estatal del periodo Nara, las ramas 
Tendai y Shingon, aun con reminiscencias indias, constituyeron en su fusión el budismo 
esotérico Mikkyō, volcado en la naturaleza, que marcó el periodo Heian. Posteriormente 
Hōnen funda la rama Jodō-shū, Budismo de la Tierra Pura, se establece como una ten-
dencia del budismo Mahâyâna independiente con rituales más sencillos alejados de las 
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complejas fórmulas del esoterismo y adaptada a la nueva mentalidad en una época en 
decadencia.
Como contrapartida y reacción a la anterior vida colorista, sofisticada y decadente 
de la nobleza Heian, la invocación de Amitabha, o Buda Amida, como sencilla fórmula 
para gente humilde, consiguió que la nueva tendencia del Jodō-shu se convirtiera en una 
práctica muy popular y extendida dentro del país. Los temores del apocalipsis (Mappō o 
Era del deterioro de Dharma) angustiaban y creaban una conciencia de la degeneración 
y corrupción del mundo que anuncia la Edad Media con una desolada y crepuscular 
estampa simbolista. La clase samurai termina haciendo desfallecer los signos de prospe-
ridad de la aristocracia Heian que durante más de diez siglos apareció envuelta en los 
atractivos y seductores colores de las flores y las hojas otoñales.
Como se señaló más arriba, la ciudad de Kamakura fue elegida por Minamoto no 
Yoritomo, vencedor de la batalla Dan no Ura, como sede administrativa del nuevo ré-
gimen militar bakufu enfrentado a la corte imperial que permanece en Kioto. Una de 
sus consecuencias fue la transformación del gusto y la sensibilidad de modo radical y la 
austeridad y el rigor se vuelve factor dominante dentro de las nuevas categorías estéticas 
y elimina visualmente elementos retóricos.
El intercambio cultural con China a su vez se vió beneficiado a través de los viajes 
de intelectuales, artistas y religiosos a Japón cargados de textos y obras artísticas, había 
sido precedido a su vez por filósofos y religiosos japoneses que había estudiado in situ la 
nueva corriente del budismo. Los maestros Eisai (1141-1215), fundador de la rama zen 
Rinzai- shū, y Dōgen (1199-1253), fundador de la rama zen Sōtō-shū, regresaron a Japón 
tras unas prolongadas estancias en China pertrechados con un profundo conocimiento 
de las nuevas ideas del budismo y el arte.
El desarrollo e influjo del budismo meditativo chino Chan, convertido en Zen en 
Japón, se reveló como un fenómeno definitivo en el sentido de ser una disciplina, una as-
cética práctica de profunda influencia en todas las ramas del arte japonés desde su visión 
naturalista y su sentido de la espiritualidad, motivos estos que conllevaron la supresión 
de elementos ornamentales superfluos, la simplificación de la expresión y la paulatina 
extinción del color.
En los albores de la época Muromachi se creó del sistema Gozan (Gozan Jissetsu 
Seido) o Sistema de las Cinco Montañas formado por diez templos budistas, cinco en 
Kyoto y sus correspondientes en Kamakura. En la nueva capital dicho sistema fue en 
un principio protegido y controlado por el gobierno militar, pero los templos de mayor 
rango, con Nanzenji como cabeza visible, adquirieron categoría de ministerios que el 
gobierno Ashikaga de Kyoto pudo encubrir y proteger en calidad de ámbitos religiosos 
difusores de cultura. Los monjes de estas congregaciones lograron una síntesis entre el 
Zen y otras concepciones budistas de valor religioso y ascético con las tradiciones intelec-
tuales chinas relevantes que incluían a literati (letrados, intelectuales) o cultura wen-jen 
(bunjin en japonés), grupo en el que se aglutinaban nobles cortesanos, samurai y monjes 
budistas, pero que incluía a su vez a amantes de la literatura china, el movimiento ku-
wen de la Antigua Civilización y el Taoísmo temprano, el Confucianismo y el Neo-Con-
fucianismo (Parker: 1999, p. 3). Sin perder el sentido del budismo Zen, ello se lograba 
gracias a la herencia de teólogos, pensadores y estetas activos en las dinastías chinas Sung 
(960-1279) y Yuan (1279-1367), momento del apogeo del sincretismo chino. En este 
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contexto nace una pintura paisajística que es reflejo de esta sensibilidad que va direc-
tamente al corazón de la naturaleza. Este sentido poético concentrado y formalmente 
abreviado, aforístico en ocasiones, viene de los pinceles de una saga de artistas clave: Li 
T´ang, Ma Yüan, Hsia Kuei, Liang Kai, Ying Yü-chien y Mu Ch´i (Mokkei en japonés). 
Esta saga de pintores chinos está en los antecedentes artísticos de los paisajistas japoneses 
entre otras razones porque sus obras fueron conocidas en Japón al tiempo que el zen en 
el siglo xiii. Precisamente uno de los aspectos de mayor atracción de la pintura china era 
el concepto wo-yu, o paisaje de sugerente poder evocador a través del que uno podía «via-
jar recostado» o «viajar como en un sueño» vagando a través de valles y montañas sin salir 
de casa. Este aspecto poético de la pintura paisajística china tuvo una enorme resonancia 
entre los pintores ilustrados japoneses que consiguieron con el tiempo nuevos conteni-
dos debido a un diferente contexto social más abierto que contrastaba con el sistema 
burocrático chino shih-ta-fu. No obstante, se consideraba literati en Japón a aquellos que 
apreciaban la literatura china, eran versados en poesía y formalmente aspiraban a llevar 
la vida de sus homólogos (Yonezawa y Yoshizawa: 1974, pp. 12-14).
Si Kamakura fue el periodo del desarrollo de la escultura y los retratos de expresión 
realista, Muromachi fue la edad de oro de los monjes pintores. No obstante, hasta co-
mienzos de este periodo hay que hablar todavía del género kanga (Pintura china) que 
comprende a su vez doshakuga, que integraba pinturas de figuras del Taoísmo y el Budis-
mo y en otro orden pintura de rocas y bambú.
Pero de las destrezas de los monjes no solo llegaron retratos de sus superiores (chinsō), 
o ilustraciones de anécdotas religiosas y pinturas murales para los templos, sino que 
fundamentalmente, el género del paisaje cobra una rotunda presencia, fenómeno que 
no había sucedido en periodos precedentes. Desde el monje pintor Kaō, al comienzo del 
peroiodo Nanbokuchō (1333-1392) y su discípulo Nanpō Shōmyō, máxima autoridad 
religiosa de Nanzenji, o el especialista Kissan Minchō (llamado Cho Densu) de Tōfuku-
ji, el género no cesó en su evolución. Llegaría entonces el género de herencia china shiga-
jiku (Tanaka: 1972, p. 71), con la conjunción de poesía, caligrafía y pintura monocroma 
de acentuado sabor literario y tono más bien subjetivo que simboliza toda una una nueva 
cultura, una forma en la que coexisten y colaboran en un mismo kakemono los tres géne-
ros subrayando significativamente esa simbiosis entre lo literario y lo visual y a su vez los 
vínculos y sentido colaborativo entre maestro y discípulo (Lippit: 2012, p. 64).
Tras Mokuan y Kaō, Taikō Josetsu y Tenshō Shubun, vinculados ambos a Shōkokuji 
principalmente porque fue este templo de Kyoto el núcleo de las actividades intelectua-
les y artísticas en Japón (Carter: 1975, p. 6), fueron los maestros del monje pintor Sesshū 
Tōyō (1420-1506?) artista fundamental de la pintura suibokuga e innovador del género, 
su técnica y actitud de renuncia al color tuvo un muy largo alcance posterior. Su estilo 
—o mejor, los estilos a su vez derivados de la caligrafía, Shin, Gyō, Shō— puede ser visto 
como la única ventana abierta sobre las cuestiones de cómo y qué significa la pintura 
con tinta negra en el Japón medieval. Muy en especial su Haboku Sansui de 1495 que es 
heredero del modo del monje budista chino Yujian (s. xiii) con su célebre pintura Sha-
nshi quinglan (Mercado de montaña, niebla aclarando) y la cultura pictórica del contexto 
Ashikaga y los monjes de Kyoto.
Históricamente la pintura china estaba dividida en dos escuelas, «Pintura del Sur» y 
«Pintura del Norte», un fenómeno vinculado a la división norte-sur del budismo Zen 
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que a menudo era aplicada al paisaje desde la dinastía Tang. La colorista Escuela del 
Norte, iniciada por Li Ssu-hsün y su hijo, que continuó hasta Song, contrastaba clara-
mente con la monocromía de la Escuela del Sur. Esta comenzó con los lavados en tinta 
clara de Wang Mo-chieh que dio lugar a toda una saga de notables discípulos y fue la 
más seguida por los pintores japoneses por identificarse con las formas más suaves y re-
deondeadas y sus líricos, vastos y húmedos espacios, en contraste con un estilo del norte 
más severo, extraño y escabroso. Hsüeh Kang de Ming, en su obra T´ien-chüeh-t´ang 
pi-lu, declaraba: «Los paisajes tienen profundidad, por eso los letrados prefieren pintar 
paisajes. Las imágenes de seres humanos, pájaros, insectos, flores y similares con mucha 
frecuencia no van más allá de la mera técnica; pueden ser delicados o elaborados, pero 
todo en ellos puede ser alcanzado de un vistazo» (Awakawa: 1971, p. 35).
Dicho brevemente, el paisaje es el medio más adecuado para un artista para expresar 
sus sentimientos. Este punto es aún más acentuado por Kawayama Gyokushū, un com-
petente pintor del estilo de la Escuela del Sur (Nanga, «pintura del sur» japonesa más 
que «pintura al estilo del sur» china) de mediados del periodo Edo que en su trabajo Eji 
Higen afirma:
Es el deleite de los letrados demorarse con los misterios de la naturaleza… Todas las 
imágenes de la escuela del sur tienen el mismo propósito. En la pintura de paisajes, por 
ejemplo, todos invariablemente tienen un tema personal, y mientras están trabajando 
se identifican con las arboledas y lagos que pintan.
Sencillas como son estas palabras, son unas muy exhaustivas declaraciones del signi-
ficado del paisaje en el arte extremo oriental (Awakawa: 1971, pp. 34-35).
En todo caso, en esta pintura la representación de la naturaleza no es nunca real ni 
fiel reproducción de ella. La representación aquí tiene carácter simbólico y su cometido 
es sugerir a través los matices de la tinta negra un componente espiritual que, como en 
etapas precedentes, no se alcanzaba a través del color rico y saturado. Supone la supre-
sión del componente hedonista, sensual, cuyo cometido es revalar la naturaleza desnuda, 
sus huesos, y entrar en una nueva categoría estética que se vuelca en una austeridad 
invernal como reflejo asimismo de una época ciertamente crítica.
Creación y extinción del color. Suibokuga
«Sumi ni gosai ari» (En la tinta negra hay cinco colores) es un antiguo dicho japonés 
que alude a las muchas y diferentes variaciones de color y matiz que posee la tinta negra. 
Por tanto, en suibokuga los colores emergen sutilmente de lo acromático, se crean en la 
mente y no todos los observadores apreciarán los mismos contenidos. Intervendrá en 
cada caso concreto la habilidad del pintor y la inteligencia perceptiva del observador. 
Entendamos que suibokuga no es lo mismo que shigaraki; aquél habla de superficie, de 
mancha, no de contorno. Sumie saishiki suele mostrar color dentro del contorno. Pero 
el negro del suibokuga no es ni línea ni sombra, es un negro cuya cualidad no se asocia 
ni con la sombra ni con la oscuridad. Sin embargo, shigaraki tiene un carácter más des-
criptivo para registro de explicaciones de carácter formal y la línea cumple su función. El 
ejemplo histórico más notable es el célebre Chōju jinbutsu giga emaki (mediados s. xiii), 
atribuido al monje Toba Sōjō, es un perfecto ejemplo de trabajo monocromático, lineal 
y descriptivo, pero alejado del libre espíritu de sumie y suibokuga (Nakajima: 1987).
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La superación de los cinco colores por medio del negro es una expresión de luz, 
una expresión del tiempo y del momento eterno. Teniendo presente que la captación 
del color es solo una cuestión provisional, la superación del color, su fenomenología, 
suibukuga es una manifestación de mayor intensidad que lo que podemos percibir a 
través de la mera representación. Es expresión directa de la mente, del espíritu, pero 
manifestado mediante un lenguaje simplificado y reducido casi a sus mínimos. Es una 
actitud que conduce al ascetismo y al principio de la no-expresión. Apunta el sinólogo 
Pierre Ryckmans (Simon Leys) que los literati y monjes ilustrados dedicaban sus horas 
de ocio a «improvisaciones gráficas», o «juegos de tinta» únicamente con los instrumen-
tos básicos de la escritura diaria, es decir, pincel, tinta y papel. Las pinturas monocromas 
eran ejercicios plenamente válidos que alcanzaban una perfeccción propia, eran en sí 
mismos tan verdaderos, o en mayor grado que las producciones más ricas creadas por los 
profesionales: son una visible «huella del corazón» del pintor.
En este sentido, los paisajes hatsuboku (tinta quebrada o salpicada) del periodo de 
madurez de Tōyō Sesshū, en los que interviene el azar mediante la técnica tarashikomi 
(salpicado en húmedo), oscilantes entre representación y abstracción, son el supremo 
ejemplo porque unen de manera única lo eterno con el momento presente y la ausencia 
de color expresa de modo simbólico el mundo espiritual. Conviven presencia y ausen-
cia. Permanecen en el papel señales de una narración que, sin embargo, transmiten lo 
esencial, un mundo espiritual y subjetivo que en su estado ideal debe ser acromático, 
sin color y sin forma, es decir, lo que en japonés se nombra como kū, puramente vacío.
Los colores, iro, o dicho con propiedad, shiki, según las enseñanzas del budismo zen, 
se refieren de modo simbólico al mundo fenoménico tanto en la esfera de lo espiritual 
de lo humano vinculada a la esfera material y la carne, es decir, a los deseos y a las pasio-
nes. El verdadero mundo espiritual considerado como auténtica realidad única según el 
budismo, necesita borrar, extinguir el color shiki; debe ser incoloro.
El profesor Isutzu Toshihiko (1914-1993) alumbra esta idea de estado de ausencia 
del color del siguiente modo:
Desde el punto de vista del color, la simplicidad esencial de la sala de té puede ser mejor 
descrita como el estado de ausencia del color. La sala de té no está exacta o literalmente 
exenta de color, porque toda cosa de este mundo tiene un color. Para ser más exactos, 
sería mejor servirnos de la frase japonesa comúnmente utilizada «el matar los colores», 
es decir, el volver tenues y discretos todos los colores en la medida de lo posible. Lo 
normal es que la extrema atenuación o «muerte» de los colores conduzca al final a un 
estado que roza lo monocromo y el puro blanco y negro. Lo monocromo en este caso 
es una presentación visual de la ausencia total de color. Pero no debemos olvidar que la 
ausencia de color es el resultado de la «muerte» del color. Es decir, bajo la ausencia total 
del color persiste un vago recuerdo de todos los colores que han sido «matados». En este 
sentido, la ausencia de color es la presencia negativa del color. Y aun en este sentido, 
la ausencia de color asume un valor estético positivo como una presencia interior del 
color. Por lo tanto, hay algo fundamentalmente paradójico en la apreciación estética de 
lo incoloro o blanco y negro, y eso no sólo en el arte del té, sino en el arte del Extremo 
Oriente en general.
[…] La sensación de color es la forma más primitiva de nuestra cognición de las cosas 
exteriores. A los ojos del artista o del filósofo del Extremo Oriente, el color representa la 
superficie de la naturaleza. Para quien desee atravesar los velos de la exterioridad física 
de las cosas y concentrar su mente sobre el eterno li (principio interno universal) que 
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existe en su interior así como en su propia mente, la fascinación por el color es un serio 
obstáculo para la percepción de la naturaleza más íntima de las cosas y para la realiza-
ción de la propia unidad originaria con todas las cosas en la capa más profunda de de la 
vida espiritual (Isutzu: 2009, pp. 195, 213).
Ocurre que el blanco y negro o lo incoloro no significa la ausencia de cromatismo, 
al contrario, esta conciencia estética está apoyada por una sensibilidad altamente refi-
nada en relación al brillo de los colores, y en este sentido, lo incoloro debe ser más bien 
entendido como una culminación del valor estético del conjunto de todos los colores. 
Si observamos el espacio blanco (yohaku o «resto blanco») de una pintura suiboku nos 
transmitirá no solamente serenidad sino una expresividad mayor que el motivo esbozado 
con tinta. El espacio vacío, el mundo invisible, ese aroma de la ausencia es considerado 
como el mundo originario y espiritual. De ahí que el motivo pintado, o sugerido, tienda 
a ser frugal, leve, velado, para potenciar el infinito vacío que lo acoge y se extiende más 
allá de los límites físicos de la pintura que provoca el misterio y la atención recogida del 
espectador. La pintura se torna así en un verdadero acto de meditación de carácter reli-
gioso, pero sin la necesidad de un elemento devocional.
Según explica el profesor Kitaura Yasunari:
Entre el mundo incoloro, kū, o sea espiritual, y el mundo del color, shiki, o sea material, 
existe una relación algo parecida a la que existe entre el mundo de la Idea platónica y 
el mundo fenoménico.
Para la metafísica zen el mundo fenoménico es igualmente una mera sombra o ilusión 
del auténtico mundo espiritual, kū. Pero también es cierto que esta filosofía oriental 
más intuitiva y menos especulativa que la de Platón, es, al mismo tiempo, menos está-
tica y mucho más dinámica que ésta. Mejor dicho, el mundo de kū es un puro dina-
mismo, dynamis. No tiene nada que ver con la Forma eternamente inmutable. Kū es la 
vida. Es el gran Generador de todo. Por tanto, no sería exacto, en rigor, llamarlo espacio 
vacío si esto se asocia con una categoría puramente geométrica. Sino más bien debería 
llamarse la expansión misma de la Vida. Pero no es una expansión caótica, sino cósmica 
(Kitaura: 1999, pp. 87, 89).
El crítico japonés Tezuka Tomio (1903-1983) lo expresa afirmando que «cuando 
Shiki (color, tinta, fenómeno) está junto a Kū (vacío, cielo, lo abierto), Shiki empieza a 
acercarse a su carácter esencial. Nuestros modos de pensar y de sentir tradicionales pare-
cen consistir en advertir dicho carácter esencial, un advertir que se orienta hacia ese vacío 
de la nada, es decir, a esa indeterminación. En esta indeterminación tiene precisamente 
el carácter metafísico su rasgo esencial» (Saviani: 2009, p. 157). «Podríamos decir: lo 
blanco o el vacío es el estrato profundo, o el invisible ´espacio de respiración´ de los co-
lores o de las formas. Ciertamente el vacío los sumerge en una especie de ausencia. Pero 
esta ausencia los eleva a la vez a una especial presencia (Han: 2015, p. 67).
Conclusiones
Persiste la tradicional «colisión entre fuertes subjetividades; la subjetividad occiden-
tal, anclada en la representación y mimesis como resultado de la presunta dicotomía 
entre sujeto y objeto, y la subjetividad oriental, arraigada en la expresión, resiste la divi-
sión de espíritu y materia, cuerpo y alma, inmanencia y transcendencia» (Marra: 2002, 
p. 11).
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Mientras que en Occidente las creencias ocupan el lugar central y suficiente para de-
finir las cuestiones religiosas, en Japón la religión no solo no tiene que ver con las mismas 
creencias sino de un modo más claro con una transformación de la conciencia (Carter: 
2015, p. 32). En este sentido, no existe una separación muy definida entre filosofía y 
religión; el filósofo fundador de la Escuela de Kyōtō Nishida Kitarō las considera contra-
dictorias y sin embargo, idénticas. Confucianismo y budismo no son sistemas filosóficos 
propiamente dichos, pero en la cultura japonesa tanto filosofía como religión lo que 
proponen es una experiencia transformadora. Y esa experiencia transformadora descansa 
en el principio de Asia oriental de la «unidad del conocimiento y la práctica». Visto en 
conjunto, el conocimiento intelectual (obtenido mediante la mente) y el conocimiento 
alcanzado mediante la práctica (que se logra por medio del uso del cuerpo), descansa en 
la «unidad de cuerpo y mente» tradicionalmente subrayado por la cultura japonesa. En 
definitiva, la razón no puede alcanzar su fundamento porque ésta es experiencial y de-
pende de la pérdida del yo y su forma de percibir las cosas. La religión japonesa concier-
ne a dicha experiencia. «La transformación de la conciencia de las cosas de la vida es lo 
que elimina la necesidad de una distinción entre la filosofía y la religión como distintos 
modos de pensamiento» (Heisig: 2002, p. 38).
La experiencia transformadora y el giro perceptivo que se produce a través de este 
ejercicio pictórico se revela en la obra de madurez de Sesshū, en especial en su Haboku 
Sansui de 1495. Esta tinta quebrada va a ser punto de apoyo de múltiples desarrollos 
que dibujan la transición entre las culturas pictóricas del Japón medieval y las primeras 
eras modernas. Al ser una obra de abierta lectura despliega una especial capacidad para 
acomodarse a narrativas diversas, no solo transmitidas a sus discípulos, sino que fue pre-
cisamente este grupo de pintores en el Japón medieval el transmisor en el siglo xvi del 
modo del pintor chino Yujian. Como ejemplo, su discípulo Shūgetsu Tokan, es conside-
rado hoy como «sencillo y directo, evocando un espíritu expansivo» a su vez desligado de 
cualquier manierismo posterior (Lippit: 2012, p. 73). Un paradigma de artista esencial 
heredero de la sabiduría de su maestro.
La genealogía no solo permite por tanto ver a Sesshū como el patiarca de los monjes 
pintores sino también en el origen de múltiples linajes de pintores profesionales durante 
el periodo Edo y encarna todo un retrato del pintor Zen que, en diferentes vías, ha con-
tinuado impregnando y orientando la actitud de muchos artistas hasta tiempos presen-
tes. En la estela de Sesshū, aparte de la citada figura de Shūgetsu, vió la luz a finales del 
siglo xvi la Escuela Unkoku, fundada por Unkoku Tōgan (1547-1618); posteriormente 
Hasegawa Tōhaku (1539-1610) crea la Escuela Hasegawa. La Escuela Kanō, que fueron 
los pintores oficiales de los shōgun durante siglos, fue fundada por Kanō Masanobu 
(1434?- 1530?) y Kanō Motonobu (1476-1559). Llegarían Kanō Tannyū (1602-1674), 
Kanō Tsunenobu (1636-1713), Kanō Kōi (-1636) y otros dentro de una saga de creado-
res japoneses independizados de los estilos de pintura china kanga (Carter Covell: 1975, 
pp. 118-121).
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Introducción
En estas consideraciones nos proponemos una reflexión en torno a la posibili-dad de construir categorías que permitan la visión transcultural del conocimiento. En concreto, nos hemos preguntado, desde la esfera de la estética y la filosofía del 
arte, la oportunidad de plantear una indagación sobre el patrimonio artístico construido 
tradicional en Japón y sus valores estéticos. La perspectiva aquí adoptada se plantea a 
partir de la no equivalencia de unos conceptos operativos en el seno de la UNESCO, 
en el marco de la moderna cultura de la tutela constituida en Occidente, con relación 
a la problemática del patrimonio de la cultura tradicional japonesa. El argumento clave 
reside en la noción de monumento y en las categorías asociadas a su definición. Por 
ello, en un primer momento nos situamos en el planteamiento de dicha cuestión desde 
del caso concreto, manifiestamente notable, referido a las dificultades reveladas por la 
arquitectura imperial de la ciudad Kyoto en vistas su inscripción en el inventario del Pa-
trimonio Mundial de la UNESCO. Ahí se nos presentan los problemas en torno a cul-
turas filosóficas diferentes determinadas por su consideración respecto de nociones del 
espacio y el tiempo. Desde este este punto de vista, la clave recae en las nociones de ruina 
y de autenticidad que en rigen la cultura patrimonial en Occidente y que se muestran 
extrañas a los valores en que asientan la tradición estética y constructiva japonesas. A 
partir de esta constatación, se nos presenta primordial plantearnos el análisis del propio 
concepto de monumento en el seno de la filosofía estética occidental situándonos en el 
período clave respecto del nacimiento mismo de una disciplina propia segregada desde 
la Teoría de la Historiografía del arte en los inicios del siglo xx. Es aquí donde resulta 
revelador otro concepto clave en la cultura estética occidental que es el de ornamento. 
La cuestión pues se orienta hacia un análisis que nos sitúa en la crisis propia de la estética 
occidental desde la Vanguardias históricas a la posmodernidad. Del análisis de dicha cri-
sis obtenemos, sin embargo, una apertura que puede usufructuarse en la comprensión de 
fenómenos artísticos ajenos a la tradición occidental pero que, a su vez, permitiría una 
comprensión transcultural unívoca para experiencias artísticas de tan diferente tradición 
cultural. Está ahí la base para una construcción, en grado de tentativa, de la categoría 
estética transcultural: el ornamento.
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La problemática del monumento 
Como señala el historiador de la arquitectura Nicolás Fiévé, con ocasión de la ins-
cripción en el patrimonio mundial de los antiguos monumentos de la ciudad imperial 
de Kyoto tuvo lugar un debate en torno a malentendidos conceptuales en el seno de 
la Unesco. Y ello, en la medida, haciéndose eco de las cuestiones patrimoniales de la 
época en Occidente, la primera legislación japonesa de la tutela y conservación de la Era 
Meiji, sin embargo, en la terminología adoptada implicaba una concepción totalmente 
ajena a las ideas occidentales del período en relación a la protección patrimonial de la 
arquitectura: 
Car si la conception des premières lois japonaises de protection du patrimoine fut 
parfois l’écho des débats qui avaient animé les défenseurs de patrimoines nationaux en 
Occident, les termes adoptés avaient quant à eux une historie ancienne, produit d’une 
culture sans lien avec les idées occidentales de protection d’une « patrimoine architec-
tural » (Fievé, 1999, p. 325).
El problema planteado se manifiesta en toda su dimensión en torno a los valores que 
establecen la constitución de la noción de Monumento en la cultura patrimonial en Oc-
cidente, desde que quedaran categorizados por Aloïs Riegl (Riegl, 1987) a comienzos del 
siglo xx. En este sentido, lo que de manera crucial determina el «valor de antigüedad» es 
el concepto de «autenticidad», cuya definición queda plasmada en la «Carta de Venecia» 
de 1964. Es aquí donde reside el núcleo de la problemática ya que dicha noción, en el 
contexto japonés respecto de los edificios imperiales de Kyoto, según la tradición, datada 
en el siglo xvii, que emana del conjunto de relatos (mehiso-ki) sobre la descripción de 
los denominados «lugares altos» de la ciudad, resulta no homologable en la medida en 
que los juicios estéticos de los topoi sobre las construcciones aristocráticas carecen en 
su formulación del fundamento de la percepción de la antigüedad, es decir, se admiran 
estéticamente por evidenciar el poder, nunca proveniente de una poética de las ruinas 
(Bonnin: 2016, p. 32), tal como implicaba la sistematización de Riegl.
La cuestión alcanza su máxima expresión en el caso del Santuario de Ise, cuya recu-
rrente reconstrucción periódica alterna, cada veinte años, lugares adyacentes instaura 
un paradigma completamente ajeno al que rige el sistema ponderado de los valores re-
cogidos por Riegl1 espaciotemporal que los engloba. En otros términos, no se conciben 
como antitéticos sino como intrínsecamente idénticos: la antiguo devine nuevo y lo nue-
vo deviene antiguo en una plena circularidad del tiempo. Se trata de una manifestación 
de ese concepto del tiempo como «sustrato arcaico» («kosō») que persiste en la cultura 
japonesa. Una idea de circularidad, sin principio ni fin, que, aparecida en los mitos 
del Japón antiguo, subsistirá sin prácticamente invariable, a pesar de toda la influencia 
misionera del occidente judeocristiano, a través de la historia hasta nuestros días (Katō: 
2009, p. 42). A lo que no es en absoluto ajeno que se privilegie, de este modo, la madera 
como material constructivo cuyo carácter frágil y perecedero (como la paja, el papel la 
seda o el adobe) es consustancial a su visón religiosa del mundo (Weltanschauung) que se 
asienta sobre lo inmaterial, sobre la evanescencia y lo efímero de las cosas.
1 Aquí hacemos alusión al concepto introducido por Maruyama Masso, recogido por Katō Shūichi 
(Katō: 2009, 17).
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Justamente la inscripción del Santuario fue rechazada en la lista del Patrimonio de la 
UNESCO no sólo no sólo por la continuidad de su función cultual plenamente actual 
sino además en atención a los criterios de autenticidad.
En este contexto, el concepto de «autenticidad» tal como la cultura del patrimonio 
en occidente la elabora a partir del siglo xix en el marco de la teoría histórico artística, 
sea intocable, «sagrada» como sostenía Ruskin, o restaurable, «profanable» como soste-
nía Viollet-le-Duc, suponía concebir la autenticidad del monumento en la continuidad 
material del mismo, es decir, como ruina (Makarius: 2011, pp. 97-98). O también, de 
otro modo, la «autenticidad» está vinculada a la «originalidad», entendida ésta como el 
estado de origen de un edificio (obra de arte en general). En el caso japonés, la «auten-
ticidad» no devine de la preservación material fetichizada de la ruina, sino de la con-
tinuidad del ritual de la periódica reconstrucción, siendo a la vez eterna y efímera. La 
imposibilidad material de la eternidad de la ruina está ligada a la nostalgia, melancólica 
o no, de la modernidad occidental. 
Se podría llegar a afirmar, pues, que a diferencia de Occidente en Japón (y en general 
en las culturas de los arrozales del Asia oriental) hay una ausencia de la noción de «monu-
mento». Así pues, el concepto clave en la tradición patrimonial occidental que relaciona 
arquitectura, memoria y belleza o grandeza (derivación adjetival «monumental»), carece 
de equivalente en la lengua japonesa, hasta tal punto que la noción de «monumento 
histórico» (tal como fue formulada por la cultura patrimonial francesa en Occidente) 
no se puede expresar literalmente en japonés (Fievé, 1999, p. 327). Sin embargo, si se 
aborda desde otra perspectiva la cuestión de los edificios antiguos en Japón en relación 
precisamente al concepto de «autenticidad», la cuestión principal reside en la inmateria-
lidad de dicho concepto en el contexto japonés. Así, no es en la construcción edilicia en 
su materialidad dónde reside la autenticidad de la obra como portadora de su «alma» (su 
verdad), sino lo que el valor de su verdad recae en los procesos constructivos mismos, 
la autenticidad no reside en la continuidad de la configuración material en sí misma, 
sino del conjunto de procedimientos constructivos artesanales que además, como hemos 
visto, se añaden a la continuidad del ritual de purificación como en el Santuario de Ise:
… le sanctuaire d’Ise dont les piliers sont plantés directement dans la terre serait, très 
probablement, voué à une dégradation rapide si on ne le reconstruisait pas périodi-
quement. L’authenticité du sanctuaire, à la fois éternel et éphémère, est donc attesté 
par l’ensemble des rituels de purification qui accompagnent la reconstruction. Tandis 
que la simplicité de la structure et son caractère archaïque sont contrebalancées par les 
décors sophistiqués d’or et de pierreries qui seront eux aussi reproduits à l’identique lors 
de la reconstruction (Hladik: 2008, p. 86). 
Así la arquitectura tradicional en Japón se enmarca en lo que hoy consideramos Pa-
trimonio inmaterial, de manera tal que el maestro carpintero encargado de las restaura-
ciones se convertirá él mismo principalmente en patrimonio viviente, como un todo con 
la obra restaurada. Diferenciadamente, hay una ausencia de «monumento» en la medida 
que es en el gesto inmaterial del artesano repetitivo donde reside el valor estético y no 
la conformación materializada de un objeto construido. A lo que no es ajeno que en la 
lengua japonesa la noción de conservación denota, sin ninguna connotación negativa, 
la idea de restauración que a su vez implica la de reconstrucción (Hladik: 2008, p. 92). 
Desde este punto de vista, cabría considerarlos, como propuso la arquitecta Carmen 
Añón (Añón Felíu: 1995) a propósito de los jardines históricos, como «monumentos 
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vivos que viven un tiempo de la sucesión de presentes del «ahora» de cada aconteci-
miento que no se puede de ningún modo identificar con el instante de un tiempo que 
está sujeto a las determinaciones de los instantes del pasado y en vistas de los del futuro 
(Katō: 2009, pp. 42-43).
La problemática del ornamento
Llegados a este punto, debemos abordar el género del «ornamento, uno de los temas 
más importantes en la Teoría del Arte en occidente a finales del siglo xix y comienzos 
del xx, en el período en que se consuma la cimentación disciplinar de la Historia del 
Arte, en concomitancia con el nacimiento de la moderna disciplina de la Tutela de 
monumentos, y se desencadena la crisis de los lenguajes artísticos». Y lo acometeremos 
desde la perspectiva de una dialéctica del Ornamento y Monumento cuya problemática 
hermenéutica va más allá del ornamento como género teórico artístico.
La problemática en torno a la teoría del ornamento se enmarca la Modernidad en la 
dialéctica funcionalidad(útil)/superfluo, que se retrotrae al sistema de la retórica clásica 
en torno al estilo. El desplazamiento de la concepción del ornamento hacia la teoría de 
la arquitectura a partir de Renacimiento (a través de la temática del decoro de la cultura 
latina tal como lo instituye Vitruvio) adquiere toda su relevancia en L. B. Alberti que viene 
a considerarlo como un atributo agregado o auxiliar a la obra como tal propiamente dicha. 
Esta concepción ha comportado una radicalización interpretativa que desemboca en la 
consideración negativa del mismo, es decir, como accesorio, prescindible en última ins-
tancia, en el que la perfección de la obra ideal implicaría la supresión del mismo: el diseño 
perfecto es aquel que no precisa del ornamento (Di Stefano: 2006, pp. 14-18 y pp. 25-27).
Una perspectiva que marcará toda la teoría arquitectónica del siglo xix y con ella la 
teoría de la restauración/conservación. Una dicotomía que viene al mismo tiempo tema-
tizada por la cuestión por otra dialéctica secundaria: la verdad/falsedad del estilo, promo-
vida de manera paradigmática por John Ruskin. Así, el ornamento dentro de esta lógica 
de la autenticidad implica no sólo su carácter subsidiario, sino su inautenticidad. La críti-
ca de la arquitectura se verá sujeta, dentro de una dialéctica interior/exterior, a emitir un 
juicio entre la autenticidad de la lógica estructural de los estilos y la falsedad ornamental 
de fachada independiente del sistema constructivo, que se desarrolla bajo el eclecticismo 
historicista; confluyendo además con otra temática tan cara a la modernidad: la del ma-
quillaje y el artificio de la belleza en Baudelaire. Esta lógica llevará finalmente a la con-
sideración del ornamento como delito por A. Loos (Loos: 1980, pp. 91-100). La crisis 
de la concepción arquitectónica en la Europa de principios del siglo xx que dará lugar al 
surgimiento del Movimiento Moderno2, reclamándose en la figura del arquitecto vienés, 
no ha más que ratificado dicha criminalización a través de la tematización del purismo y 
del maquinismo funcionalista como paradigmáticamente en Le Corbusier. 
El problema asimismo se inserta en la reflexión teórica que remodela la historiografía 
del arte de la mano de autores como G. Semper y A. Riegl. La cuestión conducirá a un 
planteamiento que diferencia entre el «ornamento» y lo «ornamental», dónde el este 
2 Un Movimiento Moderno que tanta interrelación tendrá entre la arquitectura japonesa y la occi-
dental, dicho sea aquí de paso. Obviamente aquí no tenemos lugar a su desarrollo, pero resulta un aspecto 
en absoluto secundario incluso desde la perspectiva del ornamento en la teoría arquitectónica, pero cuyo 
análisis detallado implica más bien una perspectiva histórico artística y no filosófica como en la que estamos 
en estas páginas abordando. Aquí no podemos más que remitirnos, de manera genérica, a los trabajos lleva-
dos a cabo en el seno del Collège de France (Fiévé y Jacquet: 2013).
 La idea de monumento arquitectónico en Japón: 
 aproximación al ornamento como categoría estética transcultural 
último significa la estructura base del adorno, del ornamento (Carboni, 2001, pp. 13-
14), a través muy particularmente del concepto de Kunstwollen de Riegl, que le había 
permitido superar la lectura normativa-sustancial para aproximarse a la exterioridad del 
objeto arte en sus estructuras evolutivas que permitía la emergencia de lo antiguo en lo 
nuevo y la extensión de lecturas de una gramática universal del arte. 
Una temática que desborda la propia teoría de la arquitectura y bajo la reflexión 
estética de arte y técnica/industria en el seno del pensamiento de la Vanguardia su-
pondrá una profunda reconsideración del género del ornamento desde una perspectiva 
que abrió toda una especulación filosófica en autores como Ernst Bloch (Bloch: 1973 
y Bloch: 2012, pp. 71-100) que llega hasta Deleuze (Deleuze y Gattari: 1997, pp. 499-
506). Una vía que cuestionaba el estatuto tradicional de supletoriedad o suplementario 
de éste que había adquirido un perfil explícitamente estético en la temática kantiana del 
de ergon y parergon (bello y embellecimiento) del comentario marginal del parágrafo 14 
de la Crítica del Juicio. Se establece una dicotomía entre el fundamento y el suplemento 
que ha dado lugar a los penetrantes análisis de Jacques Derrida, si bien en ámbito de la 
teoría de la pintura (Derrida: 2001, pp. 63-127), y ha abierto, tras Bloch, una vía en la 
reflexión de la filosofía estética que viene a superar dicha dicotomía. 
Es precisamente, la apuesta de Gianni Vattimo a principios de la década de los ochen-
ta del siglo pasado al llevar cabo un análisis de la conferencia de Heidegger titulada «El 
arte y el espacio» (Heidegger: 2009) que, en última instancia, se refleja en el discurso 
estético sobre la noción de ornamento (Vattimo: 2007, p. 74). Siguiendo la vía trazada 
por Bloch, que conducía a un replanteamiento del concepto de obra de arte en relación 
a su posición sobre el ser y la verdad dónde,
…el ornamento tiene la forma del monumento entendido como revelación de nuestro 
rostro más verdadero (...) el monumento que es el arte como acaecer de la verdad (…) 
de una forma que no revela ni encubre un núcleo esencial pero que al sobreponerse a 
otros «ornamentos» constituye el espesor ontológico de la verdad del evento (Vattimo: 
2007, pp. 80-81);
al final de su análisis llega a discernir a través de la ontología débil heideggeriana que 
la diferenciación entre la decoración (marginal, accesorio…) y lo propio de la obra (su 
fundamento ontológico) pierde su validez, constituyéndose el arte ornamental en el 
fundamento de la estética. Por ello concluía: 
Lo que se pierde con esta fundación y fondo del ornamento es la función eurística [sic], 
crítica, de la distinción entre decoración como adorno y lo «propio» de la cosa y de la 
obra. Pero precisamente la validez crítica de esta distinción parece hoy del todo agotada, 
también y sobre todo en el plano del discurso de las artes y de la crítica militante. La 
filosofía, ateniéndose también aunque no exclusivamente a las conclusiones de la on-
tología hermenéutica heideggeriana, no hace sino tomar nota de este agotamiento que 
ha sobrevenido y se esfuerza por radicalizarlo con miras a la construcción de modelos 
críticos diferentes (Vattimo: 2007, p. 81). 
Estas reflexiones filosóficas han conllevado su reconfiguración en una verdadera ca-
tegoría estética, clave en los problemas del arte contemporáneo que llegará nuestros días 
en el campo estético. Lo fundamental de estas relecturas es la oportunidad de considerar 
dicha categoría como superadora de los dualismos que habían regido la concepción del 
ornamento en la tradición occidental, de la retórica a la teoría arquitectónica, entre fun-
damento y suplemento. 
 Francisco J. Falero Folgoso
Podemos en este itinerario crítico estético constatar dos trabajos que vienen en esta 
línea a establecer precisamente una línea de exégesis del ornamento como categoría esté-
tico-artística en los que ésta no se limita a una operatividad del devenir de la experiencia 
del fenómeno del arte en Occidente, sino que se extiende a una interpretación abierta 
a dar cuenta de la experiencia en sí de la experiencia del fenómeno artístico en Oriente. 
Así Massimo Carboni, quien, partiendo del análisis del formalismo estético en la Histo-
riografía del Arte, de Riegl a Wölffin, desde una perspectiva fenomenológica supondrá el 
abandono de la reflexión dual sujeto/objeto respecto de la obra de arte (la célebre «His-
toria del Arte sin nombres»), en el sentido de una intencionalidad subjetiva primordial. 
Concordando así con la tradición budista del satori (iluminación) el «ornamento» es la 
experiencia de la suspensión (la epoché) a través del incesante repetirse de los patrones sin 
origen posible, sin un viable fundamento ontológico «en origen». Así afirma:
La «catena» intenzionalità-figuratività-significato, le coppie soggetto-oggetto, supple-
mento-fondamento, origini-ripetizione: lo statuto diacritico, differenziale dell’Orna-
mento sospende, fa satori (…) Insensato sarebbe pretendere di risalire ad un grado zero 
del senso e della forma per coglierne la «sostanza» e distinguerla dall’»accidente». Il 
Kunstwollen ornamentale nasce e si sviluppa già all’interno di questo scarto, si riconosce, 
ne fa epoché, ne neutralizza le prescrizioni metafisicamente vincolanti. Nella dialettica 
tra iterazione e modificazione, ripetibilità e novità, sequenza nomotetica e costruzione 
«libera», si esprimono la metis (la sagacia, la perizia, l’accortezza tecnica), l’immaginario 
algebraico, la spiritualità geometrico-matematica di cui è depositaria quella casta —non 
privilegiata ma dimidiata— di technitai celebrati il rito dell’Ornamento, che si tras-
mettono grammatiche e regole aperte alla tyche, all’occasione favorevole che modifica il 
pattern, che innova la sequenza dei motivi, in un movimento di dépense come sovrano 
improduttivo consumo» (Carboni: 2001, pp. 183-184). 
En la dialéctica entre iteración y modificación, repetición y novedad anula la antíte-
sis ontológica. Señala, por tanto, el ornamento es el «verdadero ser de la obra», que no 
hay tras las apariencias, los envoltorios, un Monumento como fundamento perenne. 
Es justamente la lectura que hacemos del Santuario de Ise, como manifestación de ese 
satori que aparece explicado en el Shōbōgenzō del maestro Dogen, donde la superación 
de todo dualismo nos indica que hay unidad en la diferencia, y asimismo superación 
de las distancias temporales y espaciales. Y, del mismo modo, de las modalidades técni-
co-artesanas de reconstrucción-restauración de los templos que aludíamos en el epígrafe 
anterior de la dialéctica repetición/novedad. 
Igualmente, desde una lectura que se sitúa en la tradición del misticismo de las sectas 
zen del budismo frente a la filosofía esencialista platónica de la imagen o sustancialista aris-
totélica, Christine Buci-Glucksmann señala que el «ornamento» supone una consideración 
que se opone a la manifestación de una ontología del «mundo» como «imagen-copia».
En este caso relacionándolo con el basho3, aquel plano que engloba en sí todas las co-
sas, la exterioridad y la interioridad que trueca el fundamento de la metafísica occidental 
del «Ser» y la «Presencia». 
Mais c’est surtout dans la pensée japonaise de Nishida que s’élabore une la logique 
nouvelle, celle du basho. Le basho signifie « ce qui se situe dans », ce qui agit et, plus 
3 La expresión más afinada de la noción en misticismo zen queda puesta de manifiesto en Les Dires de 
Daitō Kokushi (Daitō Kokushi goroku): /Le monde et moi/, séparés par une éternité, et pourtant jamais sé-
parés/même un instant/.Tout le jour, tout en étant face à face l’une l’autre,/ pas un seul instante se trouvent 
face à face (Nishida: 2012, 110).
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largement, le « plan d’englobement » qui englobe toutes les choses (…) Cet « englo-
bement » est une expérience du Soi, lui-même englobé dans celle du monde. Et ce, 
jusqu’au terme du basho, le néant absolu, l’éveil radical proche du zen, où la forma est 
le vide et le vide forme (Buci-Glucksmann: 2008, p. 172).
Y esta lectura es llevada a cabo en relación a una interpretación «topológica» (no 
ontológica) ligada a la superficie de la obra donde se inscribe el ornamento, siguiendo 
en ello la transformación, que, emprendida por la Teoría del Arte del formalismo, da 
lugar en Riegl al indeterminado concepto de Kunstwollen4. Lo que en la tesis de Bu-
ci-Glucksmann se determina en la comprobación de que todas las civilizaciones en que 
la individuación sustancializada es más más débil, poseen en cambio una cultura orna-
mental más intensiva estéticamente, del islam al Japón; un «Kunstwollen decorativo» que 
anula la diferencia entre bello/útil y que obliga a redefinir sus fronteras. Acontece un 
inconsciente colectivo de carácter inmanentista que se acomoda a la visión tradicional 
de la cultura japonesa.
Es en este sentido que podría hablarse de una categoría transcultural en la medida en 
que el «ornamento» como género artístico en Occidente queda transformado en catego-
ría estética que puede abarcar experiencias artísticas orientales (y más allá).
Conclusiones
Una aproximación por esta vía, que lea la arquitectura tradicional japonesa a través 
del ornamento en cuanto categoría estética desplegada por el pensamiento crítico occi-
dental, puede dar indicaciones de compresión en la problemática de aquellos debates 
señalados. En efecto en el incesante reconstruir del Santuario de Ise es imposible hallar el 
origen/autenticidad del edificio como «monumento» y su vinculación con el «ornamen-
to» como unidad indisoluble desarticula la posibilidad de distinciones de ambas dimen-
siones: el «ornamento es el monumento». Pero asimismo, en la restauración y conserva-
ción de otros edificios se encuentra la dificultad de que se trata de un tejido histórico de 
sucesivas restauraciones dónde la continuidad/autenticidad/originalidad no deviene de 
la preservación de una materialidad en su forma, sino de las técnicas constructivas de los 
maestros carpinteros que se sentían «libres» para desmontar las estructuras, modificarlas 
respecto de sus estructuras anteriores variar sus proporciones, sus volúmenes, modificar 
sus formas. Se trata de la misma lógica de los modelos del ornamento que el formalismo 
occidental y concretamente el concepto de Kunstwollen pretende captar: la orden orna-
mental en su diversidad de declinaciones y variedades.
Y, viceversa, estas investigaciones pueden iluminar aspectos de la conservación en 
occidente hoy, como la señalada anteriormente de «monumento vivo» de Carmen Añón 
Feliú que se podría, a mi modo de ver, enraizar al pensamiento de Goethe en la medida 
en que concebía una unidad de arte y naturaleza como entidades estables idénticas a sí 
mismas, sino la del cambio constante de sus formas que siempre será otra respecto de sí 
misma. 
En suma, el concepto de Ornamento como categoría estética puede ser un instru-
mento de lectura transcultural para una serie de experiencias artísticas, en sus respectivas 
4 Para un acercamiento a la problemática en torno a este concepto en el marco de la Teoría e Histo-
riografía del Arte me remito al capitulo sobre el tema desarrollado por Massimo Carboni (Carboni: 2001, 
55-114).
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particularidades, que no obligue a considerarlas exclusivamente en su extrema o extraña 
otredad, que en su variedad más banal conforma la cultura del exotismo, oscilando en 
Occidente entre la cultura de la curiosidad, ligada al coleccionismo en la cultura moder-
na desde el siglo xvi, y la búsqueda de salvaciones del permanente estado de crisis de la 
espiritualidad, como mínimo desde finales del siglo xix, transfigurando la curiosidad en 
esnobismo o escapismo. 
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EINFÜHLUNG Y ESTÉTICA ORIENTAL
Luis González Ansorena
Dtor. Historia del Arte por la UIB – GIR Humanismo Eurasia (USAL)
El objetivo del presente texto es establecer la posible relación entre la noción de Einfühlung y la estética y el pensamiento oriental. La relación sujeto-objeto constituye uno de los problemas fundamentales que 
recorren la historia de las ideas estéticas en Occidente y, en un ámbito más amplio, de 
la propia filosofía, en su objetivo de investigar qué sea la realidad y, específicamente, la 
relación del hombre con la naturaleza, es decir, la posición del hombre en el mundo y 
el universo. 
Así, se observa que, a través de este campo, se establece una inequívoca relación entre 
estética y filosofía, en el mismo sentido en que, como nos recuerda Marc Jiménez, la es-
tética debe «rememorar permanentemente su origen filosófico» (Jiménez: 1999, p. 15). 
Y en este ámbito ha incidido Armando Plebe en su obra Proceso a la estética, cuando 
expone las causas de disolución de la estética como disciplina a partir de la acusación 
inicial formulada por Max Dessoir, en 1906, en su Estética y Ciencia general del arte, 
donde afirmaba que «las metáforas con las que trabajan los teóricos de la estética no son 
la expresión genuina de un proceder científico, sino tan solo su armazón lingüística». 
Esta incoherencia se achacaba específicamente a la falta de rigor de los teóricos de la Ein-
fühlung, (empatía sujeto-objeto) y su pretensión de aplicarle a los problemas estéticos sus 
«fórmulas explica-todo». Es más, siguiendo esta línea de pensamiento, Plebe llegaba a la 
conclusión de que la estética había devenido imposible, precisamente por haber perdido 
su fundamento filosófico (Plebe: 1993, pp. 23-33). 
Efectivamente, la estética occidental —que posee un inequívoco origen en el pensa-
miento ilustrado y su proyecto de «hombre total» en la sociedad de la «realización de lo 
estético» y la necesidad de una conciliación entre hombre y la naturaleza—, ha sufrido 
un proceso de fragmentación, cuando no de disolución, a manos de las «ciencias del 
hombre», sobre todo la psicología y la sociología, con la consecuente disminución del 
espesor de su fundamento filosófico, a la vez que se acrecentaba la consciencia de fracaso 
del proyecto ilustrado en su intención de crear una «sociedad estética», hasta el punto 
de llegar a un auténtico «deambular entre las ruinas de la utopía» (Marchan Fiz: 1987, 
p. 162). 
De hecho, como señala M. Perniola, la estética ya no puede proporcionar una in-
terpretación teórica en el sentir contemporáneo, dado que las bases asentadas por la 
estética de Kant y Hegel ya no pueden conseguir la «conciliación de los opuestos» que se 
presume objetivo final de la estética, superada y vencida por un conflicto más grande y 
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un «sentir» muy diferente al que respondían aquellas grandes estéticas (Perniola: 2001, 
p. 194). 
Y, evidentemente, la disolución de la estética ha corrido paralela a la disgregación del 
arte a manos de las diversas praxis artísticas de las vanguardias que en el siglo xx resulta-
ban inasibles para la teoría estética (Bürger: 1983, p. 14). Y, al parecer, definitivamente, 
la posmodernidad (o el «postarte», en expresión de D. Kuspit) y la entronización del 
«n’emporte quoi», del «todo vale», destruyen el suelo sobre el que se pueda asentar cual-
quier reflexión (y crítica) estética, dada la «banalización hedonista» inscrita en la «pro-
moción de la industria cultural y la desaparición de toda norma y de todo criterio», en 
la que «ya no es posible la crítica ni la estética como reflexión sobre un arte que tiende a 
convertirse en un mero divertimento» o, en expresión de Ionesco, «un recreo dominical» 
(Jiménez: 1999, p. 14).
En el mismo sentido, Sergio Givone inicia su Historia de la estética señalando la «de-
cadencia, quizá irreversible» del arte, al haberse marchitado el ideal romántico del arte 
«como revelación del sentido último de la vida…» para acabar en una estetización de la 
vida (y la política) en el seno de una cultura convertida en espectáculo (Gibone: 1990, 
p. 11).
Frente a esta disolución, nosotros proponemos la recuperación de una línea de pen-
samiento que procede del propio nacimiento de la Estética como disciplina, dentro del 
pensamiento ilustrado y su objetivo de emancipación del hombre y la creación de una 
sociedad estética, objetivo que persiste en el primer Movimiento Romántico y la esté-
tica idealista, cuyas categorías y valores conforman buena parte de eso que llamamos 
modernidad y que han sido conculcados por la posmodernidad, (aunque, más bien, 
esta ha procurado matar al padre para quedarse con la herencia) y una concepción de la 
estética expandida, como disciplina que estudia la belleza, el arte y la relación armónica 
del hombre con la naturaleza, en una visión del mundo que llamamos visión poética, es 
decir, que no solo reflexiona, sino que actúa (poiein, bildung) para lograr dicha armonía. 
La extraordinaria capacidad de persistencia de las categorías idealistas y valores del 
romanticismo son actuales, como señala P. Bürguer, «en un sentido no trivial. La crisis 
ecológica del presente nos hace receptivos a una crítica del modelo de dominio racional 
de la naturaleza, que reconoce la conexión de la dinámica del progreso y la destrucción 
radical de la naturaleza» (Bürger: 1983, p. 14). 
Y, junto a esta línea de pensamiento, nosotros planteamos la hipótesis o, más bien, 
la necesidad, de que el pensamiento, y específicamente la estética oriental, pueden com-
plementar las insuficiencias de la estética occidental, sin renunciar a sus consecuciones 
y riqueza, tanto teórica como, —siguiendo en esto Tatarkiewicz, Bayer y otros—, con 
relación a las ideas estéticas plasmadas en las propias obras de arte. Y ello precisamente 
porque el pensamiento oriental puede proporcionar ese fundamento filosófico que la 
estética occidental ha perdido, aunque para ello sea necesario partir, más allá del pen-
samiento meramente especulativo, de una noción de la «filosofía como vida» (Zimmer: 
2010, p. 67), cuya adopción quizá permitiría al pensamiento occidental recuperar su 
propia «alma perdida». 
Como nos recuerda el profesor Peter Singer, la filosofía tiene como objetivo investi-
gar cual sea la naturaleza última de la realidad (Magee: 2004, p. 221) y un aspecto priori-
tario de ésta como dice Bryan Magee, reside en la concepción de la situación del hombre 
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en el universo que en la tradición cartesiana se concibe en la «relación de los sujetos que 
conocen objetos», noción que tiene su culminación en el siglo xx con Husserl y contra 
la que se revelaron Heidegger y Merleau Ponty.
Así, a partir de Descartes los filósofos habían considerado al ser humano un sujeto en 
un mundo de objetos, y por eso precisamente, se consideraron problemas principales de 
la filosofía aquellos relacionados con el conocimiento […] pero, según Heidegger, —así 
como para el pensamiento oriental—, no somos sujetos, espectadores, observadores, se-
parados por una ventana invisible del mundo de los objetos en el que nos encontramos. 
No estamos separados de la realidad externa que está «ahí fuera», tratando de obtener 
conocimiento de ella como si fuera algo radicalmente diferente de nosotros mismos, 
y tratando de relacionarnos con ella. Por el contrario, formamos parte de la realidad y 
desde el principio estamos dentro de ella, […] somos seres dentro de un mundo de seres 
existentes en un mundo de existencias (ibidem, p. 281). 
La estética clasicista escinde radicalmente la existencia entre hombre y naturaleza, de 
ahí que el arte consista en imitar la naturaleza, fractura que se diluye en la formulación 
del protorromántico K. Ph. Moritz, por la que la mímesis ya no consiste en copiar la na-
turaleza, pues el artista «no se contenta con observar la naturaleza, debe imitarla, tomarla 
como modelo, formar (bilden) y crear como ella» (Todorov: 1981, p. 221). Se trata de la 
«imitación genética» de Novalis o aquella formulada por Schelling en «Sobre las relacio-
nes de las artes figurativas con la naturaleza», por la que el arte es la expresión del espíritu 
de la naturaleza (ibidem, p. 241), línea de pensamiento que tiene su máxima expresión 
programática en el primer romanticismo, específicamente en el fragmento 116 del Athe-
naeum, en la pretensión romántica de la fusión entre poesía y vida (ibidem, p. 276). 
No es extraño, así, que la ciencia moderna haya reconocido al movimiento román-
tico, —en el que, por cierto, incluye a Goethe— como la «primera oposición frontal 
al paradigma cartesiano-mecanicista», en su concepción del mundo como un «gran y 
armonioso todo», idea que había tenido su precursor en Kant que fue el primero en 
utilizar el término «autoorganización» y, aún antes, de la idea de la Tierra como un ser 
vivo que impregna la Edad Media y el Renacimiento, continúa en el s. xviii, se inte-
rrumpe con el positivismo y mecanicismo de la segunda mitad del s. xix y se reanuda 
con el pensamiento sistémico en el siglo xx (Capra: 2009, pp. 40-43). Porque la rela-
ción hombre-naturaleza hace referencia, en última instancia, a la visión del mundo, a 
la concepción de la posición del hombre en el universo. Y la idea que ha preponderado 
en Occidente, específicamente formulada por la separación sujeto-objeto de la filosofía 
cartesiana, ha sido la del hombre como dueño de las cosas; un antropocentrismo que 
justifica la manipulación, incluso la destrucción, de la naturaleza. 
Una noción lata de la Einfühlung, inscrita plenamente en el movimiento romántico, 
nos la proporciona Morpurgo Tagliabue al entenderla como «la idea de que nuestro senti-
miento anima a las cosas y que solo así ellas expresan nuestros estados anímicos», es decir, 
la experiencia estética en su relación entre sujeto y naturaleza (Tagliabue: 1960, p. 45). 
La teoría de la Einfühlung, entendida como empatía o, específicamente, como «sim-
patía simbólica o proyección sentimental del yo en los objetos contemplados» (Marchan 
Fiz: 1987, p. 171), obtuvo gran influencia en el último tercio del s. xix y primer tercio 
del siglo xx y se enmarca en el proceso de fragmentación que la estética sufre a manos 
de las ciencias humanas, aquí específicamente de la psicología experimental, aunque 
corrigiendo la ideología positivista del momento y reorientándola hacia la tradición 
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romántica (ibidem, p. 121). De hecho, podemos ligar la influencia de la noción de 
Einfühlung a la permanencia del pensamiento y la praxis romántica, en tanto en cuanto 
ambas defienden la «fusión del yo con la naturaleza». 
Efectivamente, como nos recuerda Marchan Fiz, la influencia de la Einfühlung, —de 
la que surgieron múltiples variantes—, se extendió, sobre todo en Alemania y Francia, 
relegando su base experimental y científica de la estética a favor de su aspecto psico-
lógico, como emoción artística y la noción del arte como expresión que impregna los 
movimientos más importantes de la época, el Art Nouveau y el Jugenstil, el expresio-
nismo alemán, el Neoexpresionismo y el Simbolismo y alcanza a la gran revolución 
artística protagonizada por Gauguin, Van Gogh, y Cezanne, a los grupos El puente y El 
jinete azul, cuyas tendencias, como es sabido, condicionan y alimentan todo el arte del 
siglo xx, confirmando con ello la afirmación Stvetan Todorov en el sentido de que «la 
ideología romántica no ha muerto» (Todorov: 1991, p. 238), así como igualmente ha 
demostrado Robert Rosemblum, al señalar el trasfondo filosófico común que une obras 
tan alejadas en el tiempo como las de C.D. Friedrich y Marc Rothko, pasando, entre 
otros, por todos los anteriormente citados (Rosemblum: 1973). 
El término Einfühlung, como es sabido, fue difundido por Robert Vischer, pero ya 
su padre, Theodor Vischer, alumno de Hegel, bajo los términos Zusammenfühlen, Hi-
neinfühlen, había señalado el fenómeno por el que, en el proceso de penetración emo-
tiva, toda percepción es siempre inconscientemente percepción simbólica, en virtud de 
la cual, al conocer las cosas, trasladamos a ellas nuestra subjetividad. Hemos de tomar 
buena nota de la introducción del componente «símbolo» en la anterior formulación 
que, desde luego, acredita la idea de su continuidad con el romanticismo y su relación 
con el idealismo.
En realidad, la formulación genérica de la Einfühlung antes mencionada se escinde a 
finales del siglo xix y principios del xx en tantas líneas de pensamiento como autores que 
la trataron de forma diversa, incluso opuesta (Plebe: 1993, p. 26). Las primeras alusiones 
aparecieron en 1864 en la obra de H. Lotze, Geschichte de Aethetic in Deutschland y, tras 
su formulación por Robert Vischer antes mencionada, Hermann Siebeck entendía por 
tal el «acto perceptivo por el que prestamos nuestras propiedades espirituales a los obje-
tos sensibles por obra de una animación de lo real que debe ser distinguida del hecho de 
‘mitologizar’ las cosas, que solo es un aspecto secundario reflejo». 
Más cercano al ámbito de nuestro interés, aparece la conceptualización de Th. Lipps, 
por la que «este principio se manifiesta en la manera de vivir los fenómenos del universo, 
en el hecho de sentirse en ellos y de animar a los seres y a las cosas. Esta adhesión a las co-
sas es estudiada como una expansión de la personalidad. En realidad, se trata de prestar 
un alma a las cosas, pero también perderse en ellas». En J. Volkelt de nuevo encontramos 
el elemento simbólico al entender el arte como un «acto de conocimiento simbólico», al 
que se puede acceder «cuando no obra por asociación sino mediante una síntesis origi-
nal, como en el fenómeno de las sinestesias»; el artista, colmado de sentimientos, reco-
noce sentimientos humanos en las cosas, aunque sea una ilusión y en realidad se trate de 
una «animación simbólica» (Morpurgo Tagliabue: 1971, pp. 47-49). 
Como ya hemos mencionado, según Armando Plebe, el agotamiento de estas fór-
mulas alcanza a la propia disolución de la estética contemporánea, al haber perdido su 
base filosófica, pues ya la filosofía no puede ni definir ni teorizar el arte, ni el estudio 
empírico del arte es filosofía, concluyendo finalmente que, para lo único que la filosofía 
está legitimada es para denunciar la «falsa especulación estético-filosófica».
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Y en este punto cabe preguntarse si no existe otra «estética» que la desarrollada en 
Occidente y si no existe otra «filosofía», porque ¿a qué se refiere Heinrich Zimmer cuan-
do habla de «la filosofía como modo de vida?» (Zimmer: 2011, p. 67).
La estética oriental, específicamente la japonesa, se contrapone a la occidental en que 
ésta basa su confianza en el hombre: 
Se ha distinguido su visión del mundo centrada en el Hombre y en su privilegiada razón 
que domina a todos los seres no-racionales de la tierra, mientras que Japón no confía 
ni se apoya en la propia fuerza ni en la de un creador absoluto, sino que se abandona 
al curso de la naturaleza, que es una energía incontrolable por el hombre; prima la 
contemplación y el disfrute de la naturaleza, lo pulchrum frente al verum que persigue 
Occidente (Lanzaco: 2009, pp. 15-16).
La contradicción más radical a la visión del mundo cartesiano, que divide la realidad 
en res cogitans y res extensa, entre el yo pensante y el mundo circundante, lo hallamos en 
la concepción del mundo del pensamiento desarrollado en Japón, pues, desde tiempos 
inmemoriales, incluso antes del sintoísmo y desde luego desde el período Yamato, lo 
que para Occidente son cosas inanimadas, aquí se concibe un mundo en el que todos 
los seres participan de la misma fuerza vital (Ibidem, p. 25), visión del mundo que se ha 
mantenido hasta el día de hoy.
Así, para el japonés imbuido del espíritu tradicional ya no se trata de la proyección 
de los sentimientos propios en los objetos, se trata del mono-no-aware, un «sentimiento 
profundo de las cosas», «empatía con la belleza perecedera de las cosas» o, según Takashi-
na Shuji, director del Museo Nacional de Arte Occidental de Tokio, la «intimidad con-
movedora de las cosas» (Ibidem, pp. 58-60), una búsqueda de la armonía, según Kawa-
bata Yasunari, principalmente plasmada en la contemplación de la naturaleza, a la que 
nunca se puede dominar, pues su propia naturaleza caduca, igual que la impermanencia 
del hombre, encierra un «oscuro y profundo misterio», yūgen, que solo se puede sentir, 
no razonar ni manipular y que en el hombre moderno ha desaparecido por pérdida de 
sensibilidad, del mismo modo que el «olvido ontológico» formulado en Occidente, por 
el que el hombre, erigido en el centro del universo, separado de lo demás, lo convierte 
en objeto de conocimiento de sus juicios y luego de su dominio (Lavapeur: 2008, p. 52). 
No es extraño que fuese el movimiento romántico el primero que descubriese y com-
prendiese la profundidad de la estética oriental (D’Angelo: 1999, p. 74). La melancolía 
que tiñe la pintura y la literatura románticas es muy similar a la expresada por la estética 
oriental, específicamente en Japón, en donde se ha formulado una noción estética para 
señalar un estado de ánimo, mujōkan, el profundo sentimiento de la impermanencia de 
todos los seres del mundo, semejante a la noción de la weltsmerz, el término acuñado 
por Jean Paul (Johann Paul Friedrich Richter) y adoptado por el pensamiento román-
tico, cuya estética, como es sabido, tenía gran predilección por representar ruinas para 
expresar el paso del tiempo.
Este sentimiento de la belleza de las cosas impermanentes inspira la obra cumbre de 
la época Heian, en Japón, el Genji Monogatari, en donde se dice «el espectáculo de tales 
ruinas debería dar una edificante lección sobre la incertidumbre de la vida humana» (Lan-
zaco: 2009, p. 67). Y estos valores estéticos, —tanto mono-no-aware, como mujōkan—, 
continúan existiendo hoy en día en la vida cotidiana de los japoneses (Ibidem, p. 72). 
Pero la similitud no debe ocultar las diferencias. En la Einfühlung hay un inevitable 
componente simbólico que se traduce en un eterno anhelo siempre diferido, éste ya no 
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existe en la estética japonesa pues, como afirma Suzuki Daisetz, el amor de los japoneses 
por la naturaleza no tiene nada de simbólico (Suzuki: 1996, p. 98). Ya no existe aquí el 
eterno anhelo romántico de comunión con la naturaleza; se trata de disfrutar de lo inme-
diato, del aquí y ahora de un «goce desinteresado de la naturaleza» que alberga la noción 
de fūryū, sensibilidad cuya ausencia es la máxima señal de incultura en Japón y que 
poseen aquellos que practican el fūga, el «refinamiento de vida». Este es el sentimiento 
que permite disfrutar de la naturaleza no como un objeto externo, sino participando de 
su espíritu creativo y artístico (Ibidem, p. 174); lo que no solo tiene un sentido estético 
sino también religioso, entendido como religare, un regreso a la naturaleza, en donde el 
hombre se encuentra hermanado con las flores y los pájaros, las rocas y las aguas, la lluvia 
y la luna… se trata de un sujeto que disfruta de una «captación inmediata» del objeto, 
sin concepto, sin mediación lógica; se trata de una «penetrante visión de la realidad, 
porque llega a lo más profundo de toda existencia», a la que se llega no por acumulación 
de conocimientos sino, precisamente al contrario, mediante una «limpieza de la superfi-
cie del espejo de la mente» (Ibidem, p. 171). Por eso dice Santoka Taneda en un célebre 
haiku (Santoka: 2013, p. 12):
Las montañas, el mar…
Tengo agotado el corazón
de tanta hermosura.
Y por eso afirma Vicente Haya que el haiku carece de lectura simbólica, porque «dice 
exactamente lo que quiere decir», es «arte, acuarela, fotografía de la realidad, para que no 
se pierda ninguno de sus pequeños instantes» es «un inocente dedo de niño señalando las 
cosas —¡Mamá, mira!» (Haya: 2013, p. 181) 
El movimiento romántico poseía un profundo sentimiento de división entre el hom-
bre y la naturaleza y pretendía su reunificación en búsqueda de lo absoluto, a través del 
arte y la belleza (D’Angelo: 1999, p. 84) que Schelling (al menos en un primer momen-
to) entendió superiores a la filosofía. En el mismo sentido Hölderlin defendía la «divina 
unidad», de la visión poética que debía «acabar con el contraste entre nuestro ser y el 
mundo» para «reunificarnos en la naturaleza infinita», mientras que el máximo teórico 
del romanticismo, Fr. Schlegel, afirmaba que la búsqueda de lo absoluto era el principal 
problema de la filosofía y pedía la romantización del mundo redescubriendo Oriente: «¡si 
tan accesibles nos fueran los tesoros de Oriente como son los de la antigüedad clásica! El 
supremo romanticismo hay que buscarlo en Oriente» (Ibidem, p. 107).
La misma visión unitaria del mundo defendió Goethe, participando de la «revuelta 
contra Newton», contra las ciencias nomológicas o empírico-analíticas, a las que acusaba 
de intentar dominar la naturaleza en lugar de considerarla como objeto de contempla-
ción, pues la naturaleza había que considerarla no en su multiplicidad, sino como una 
unidad. Efectivamente, en su artículo El ensayo como mediador entre sujeto y objeto, afir-
maba que «en la naturaleza viva no sucede nada que no esté en conexión con el todo» 
(Bürger: 1996, pp. 36-37), concepción muy semejante a Schelling cuando afirmaba la 
función extraordinaria del arte como conocedor de lo absoluto, entendido como unidad 
del sujeto y el objeto (Ibidem, p. 26). Pero este desiderátum, tanto en Goethe como 
en el idealismo y el romanticismo, siempre fue considerado como un proyecto futuro, 
proyecto que tuvo su continuidad en la modernidad como un ideal indefectible e inde-
finidamente diferido en el tiempo. 
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Heredero de esta problemática, se ha producido un intenso diálogo entre Oriente y 
Occidente en la noción heideggeriana de la nada budista, equiparable al ser; la conexión 
viva entre el yo y la cosa (Ding) (Saviani: 2004, pp. 34-35), superadora del nihilismo y la 
objetividad (Vorhandenheit) occidental, causa del olvido ontológico que separa el yo de la 
naturaleza y justifica su dominio, singularmente a través de la técnica. De ahí el común 
pensamiento con Hoseki Shin’ichi Hisamatsu, por el que, en el arte zen, la obra de arte 
ya no es un objeto, sino un obrar inmediato, un movimiento en el Vacío que es la Nada 
como aquello que crea espacio y recoge todas las cosas (Ibidem, pp. 88-89). 
En la estética oriental, el problema de la relación sujeto-objeto se enmarca en una 
concepción general del hombre en su relación con la naturaleza, de la que él mismo 
participa; de ahí que entienda una profanación la pretensión de «conquista de la natu-
raleza» (Suzuki: 1996, p. 222). La fusión entre hombre y naturaleza se produce aquí y 
ahora, porque, como nos recuerda Alfonso Falero, el panteísmo, —de inspiración sin-
toísta— que informa la estética japonesa se fundamenta en la sacralización del mundo, 
aquella que hace que, si nos encontramos con un solitario torii al pie de una montaña, 
no indique la proximidad de un templo, y ello porque la propia montaña es un templo 
(Falero: 2006, p. 137). Se trata de la plena identidad del hombre con la naturaleza por 
la que el genial Saigyō pretendía «ser uno de esos árboles» (Lanzaco: 2009, p. 79). Es 
el completo olvido del yo; el mismo que se requiere para escribir un haiku, la máxima 
expresión de la poesía japonesa del que dice R.H. Blyth «es un satori (iluminación) por 
el que penetramos en la misma vida de las cosas y nos identificamos con ellas» o, como 
señala Rodríguez Izquierdo, su «unidad de experiencia […] funde objeto y sujeto en la 
unidad indisoluble de la sensación»(Rodriguez Izquierdo: 2001, p. 26). 
De ahí que el haiku más intenso sea aquel en el que no aparece nadie. Por eso escribió 
el genial Matsuo Bashō:
Este camino
por el que nadie va.
crepúsculo de otoño. 
Así, la relación espectador-naturaleza que describe el pensamiento japonés va mucho 
más allá de la Einfühlung, porque aquí ya no solo existe una proyección de los senti-
mientos subjetivos en las cosas, en donde el sujeto está conscientemente separado del 
objeto, en el mismo sentido en que Heidegger afirma que «La nada nunca es nada […] 
es el propio Ser, a cuya verdad será devuelto el hombre cuando haya sido superado como 
sujeto, esto es, cuando se deje de representar el ente como objeto» (Saviani: 2004, p. 21). 
Esta superación del ente como objeto es una labor a realizar en Occidente, porque 
en Oriente existe. Como señala Alfonso Falero, en la cultura japonesa encontramos una 
profunda influencia de la filosofía budista-taoísta y sintoísta que, contrariamente a la es-
cisión alma-cuerpo de la cultura greco-cristiana, entiende la unidad de cuerpo y espíritu, 
en el mismo sentido en que Tsudzumi Tsuneyoshi afirma que el pensamiento oriental, 
en contraste con el europeo, no distingue entre el mundo exterior y el interior, entre la 
naturaleza y el espíritu (Tsudzumi: 1932, p. 14) y ve en todos los seres algo semejante 
a sí mismo. Por eso en una planta insignificante, en un árbol o en una piedra, es muy 
corriente que no solo vea un alma, sino también personalidad, de suerte que parece 
como si se hubiera suprimido la frontera entre el mundo interior y el exterior y que este 
mundo existiera como un todo.
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Y de ahí que Umehara Takeshi apreciara el diagnóstico sobre la civilización occidental 
como una cultura de la voluntad, equivalente a razón, que considera todas las cosas como 
objeto, lo que conduce a una voluntad de dominio, de control sobre el mundo natural, 
incluido el de las personas; aunque no acepta Umehara que el remedio sea la oposición 
como voluntad en contra, pues ello garantizaría «un conflicto definitivo de voluntades 
capaz de destruir el mundo» (VV.AA.: 2016, pp. 1198-1199), sino un cambio radical 
de mentalidad al entender, como hace el pensamiento japonés, —en el que confluyen el 
sintoísmo y el budismo—, que «el ser humano y la naturaleza son manifestaciones de la 
misma vida». Ello supondría una tercera vía, superando el materialismo y e idealismo al 
afirmar que «la existencia radica en la vida misma y todas las cosas pueden ser apreciadas 
a la luz de esa vida» (Ibidem, p. 1201).
Continuando con el encuentro entre el pensamiento de Heidegger y la filosofía 
oriental, es altamente significativo el discurso ofrecido por Tsujimura Kōichi en honor 
de aquél en 1969, en el que afirma la radical crítica del homenajeado a la filosofía occi-
dental y su «olvido del ser», que convierte a todas las cosas en objetos, dando paso a la 
justificación para el dominio de la naturaleza y la primacía de una «civilización mundial» 
en la que triunfan la ciencia y la técnica y que está a punto de destruir la espiritualidad 
japonesa tradicional, según la cual hemos de vivir y morir según la naturaleza, (shizen o 
zinen) aquello que «es por sí mismo» y «ser verdadero», sinónimo tradicional de libertad 
y verdad, nociones que han sido reforzados por las nociones budistas de tranquilidad y 
vacuidad. 
De ahí, según Tsujimura, la profunda afinidad del pensamiento tradicional japonés, 
concretamente del budismo zen, con el heideggeriano. Y ofrece al respecto un ejemplo 
altamente significativo. En su texto Was heibt Denken de 1954, Heidegger exponía algo 
tan simple como esto: «Estamos ante un árbol en flor, y el árbol está delante de noso-
tros». y «Nos ponemos frente al árbol, ante él, y el árbol se nos presenta (ante nosotros)» 
Esta simplicidad es precisamente la que hace afirmar a Tsujimura que en la descripción 
de Heidegger el «nosotros» desaparece como sujeto, a la vez que el árbol desaparece 
como objeto, iniciando así una línea de pensamiento radicalmente distinta de la concep-
ción del mundo cartesiana del yo pensante e incluso del «mundo como representación» 
schopenhaueriano, porque «frente a la simple cosa de que el árbol está en flor, nosotros, 
como sujeto que representa, y el árbol, como objeto representado, no podemos más 
que desaparecer en otro «representar», un «representar» que se encuentra también en el 
budismo zen, por ejemplo, «El asno mira en el pozo y el pozo en el asno. El pájaro mira 
la flor y la flor mira el pájaro» (Saviani: 2004, pp. 167-168). 
Así pues, del mismo modo que en cierta poesía oriental lo importante es el evento, 
por ejemplo, en el poema de Dogen «En el instante en que un viejo ciruelo florece, en su 
florecer adviene el mundo», para Heidegger, del evento (Ereignis) se infiere un mandato: 
«no dejar caer el árbol en flor, sino de dejarlo estar allí donde está», del mismo modo que 
el budismo zen amonesta: «No taléis, no quebréis aquel árbol exuberante, a su sombra 
fresca descansan los hombres».
En conclusión, la línea de pensamiento iniciada por el movimiento romántico, de 
la que Heidegger es heredero, sostiene una visión de la relación hombre-naturaleza que 
contradice el racionalismo cartesiano, en tanto en cuanto el individuo, que proyecta sus 
sentimientos sobre el objeto, ya no es el dueño de la naturaleza, coincidiendo así con el 
profundo sentimiento oriental —mono-no-aware— por la belleza e impermanencia de 
las cosas, al considerar la relación sujeto-objeto en un ámbito mucho más amplio, una 
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visión del mundo total, plasmada genialmente en el haiku, preñado del principio de la 
«esencial unidad con las cosas» y en el que se expresa la «alegría profunda de nuestra 
reunión de nosotros mismos con las cosas que nos rodean» (Lanzaco: 2009, p. 125). Por 
eso dice Eihei Dōgen:
Si me dejo de
escuchar y me salgo
del ego, me uniré
con la gota que
cae del alero.
Podemos concluir afirmando que la relación sujeto-objeto ha constituido un nudo 
problemático tanto en el pensamiento occidental como en el oriental; pero si pretende-
mos, como pedía Ananda Coomaraswamy «coordinar los puntos de vista oriental y oc-
cidental» (Coomaraswamy: 1934, p. 7) ambos deben ser tratados en un ámbito mucho 
más amplio, haciendo referencia a un trasfondo filosófico que implica la propia concep-
ción de la realidad y una general visión del mundo. Y de este ámbito amplísimo, surgen 
a su vez múltiples cuestiones, en el diálogo y confrontación de ambos pensamientos. 
Porque el conocimiento Oriente-Occidente, en su diversidad y coincidencia de pen-
samiento era para Heidegger, a pesar de partir de supuestos diferentes, un diálogo in-
dispensable (Saviani: 2004, p. 19); aunque, —ya entonces alertando del peligro de la 
moda—, advertía del riesgo de la «inconsistencia» en la confrontación de lenguajes muy 
distintos y en la incorrecta «adopción del budismo zen o de otras experiencias orientales 
del mundo» (Ibidem, p. 22).
Pero, por poner dos ejemplos distintos, idéntica y perentoria necesidad fue observada 
en el ámbito del psicoanálisis por C. G. Jung, cuando afirmaba la necesidad de aceptar la 
nueva luz que provenía del Este para la «curación de nuestra necesidad espiritual» (Jung: 
1996, p. 18) y por el físico Fritjof Capra, quien entendió que la recepción del misticis-
mo oriental era indispensable para «contrarrestar el profundo desequilibrio en nuestra 
cultura» (Capra: 1994, p. 16). 
Pero no se nos oculta igualmente que, si bien observamos en el presente artículo los 
pensamientos tanto oriental como occidental poseen un común trasfondo filosófico, de 
inmediato se interponen múltiples barreras a la «coordinación» mencionada, comenzan-
do por la propia lengua y continuando con la comprensión, o al menos acercamiento, de 
conceptos muy distintos que parecen querer decir lo mismo. Por ejemplo, la dificultad 
de determinar qué se entiende en Oriente por «filosofía». 
Quizá el núcleo de la cuestión sea la idea de que en Oriente no existe una filosofía 
exclusivamente especulativa. Se requiere una experiencia, a la que, incluso los orientales 
estudiosos de la filosofía oriental que a su vez, pretendieron tender un puente entre 
ambas filosofías, no renunciaron, por considerarla indispensable, como es el caso de Ni-
shida Kitaro, fundador de la facultad de filosofía de Kioto, en su caso practicando zazen, 
a la vez que afirmaba que el objetivo de la verdadera filosofía —que podemos relacionar 
con la ya mencionada expresión de Heinrich Zimmer, de la «filosofía como modo de 
vida»— es la «experiencia pura», aquella en la que «no existe todavía un sujeto o un ob-
jeto, de suerte que el conocer y su objeestán completamente unificados» (Nishida, 1995, 
p. 41); idea que se enmarca en el principio fundamental que inspiran las principales 
corrientes filosóficas de Oriente: la unidad fundamental de todas las cosas; idea ratificada 
por la nueva ciencia y la hipótesis de la autoconsistencia del principio de bootstrap por 
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la que todas las cosas del Universo están relacionadas con todas las demás y ninguna de sus 
partes es fundamental (Capra: 1984, pp. 324-330). 
Así pues, la noción de Einfühlung como sentimiento de unidad del hombre con la 
naturaleza, nos ha servido como hilo conductor para poner en relación el pensamiento 
ilustrado y el Movimiento Romántico, con la línea de pensamiento y el arte contempo-
ráneos, que puede y debe ser estudiado por la estética como una disciplina que reflexiona 
sobre la belleza y el arte, subsumidos en la búsqueda y construcción de la armonía del 
hombre con el mundo, para lo cual es indispensable la aportación del pensamiento y la 
praxis orientales. 
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EL ESPACIO PICTÓRICO DE LA PINTURA COREANA: 
UN ACERCAMIENTO AL ESPÍRITU CHOSON
Clara Colinas Marcos
Universidad de Salamanca – GIR Humanismo Eurasia (USAL)
Introducción 
En este estudio se pretende confirmar de qué manera en la pintura coreana de la dinastía Choson se puede hallar aquel espíritu tan genuino y de tan altas aspira-ciones, no ya solo de un país como Corea, sino por extensión, tan representativo 
en las culturas de Extremo Oriente.
El fundamento de este trabajo parte de esta premisa primordial y se centra en una 
etapa que para las artes fue verdaderamente intensa. Hasta bien entrado el siglo xviii 
se mantienen ciertos gestos de los maestros paisajistas chinos. Pero después, el paisaje 
coreano se libera definitivamente de ciertos modelos heredados de China y desarrolla de 
lleno un estilo propiamente coreano. 
De ahí que la intención sea poder alcanzar otros objetivos más concretos, que contri-
buyan a alcanzar esa certeza primera: el hecho de que la pintura Choson logró condensar 
las notas más esenciales del espíritu de una época y de una cultura. 
De esta manera, se proponen los siguientes objetivos específicos:
•  Plantear que con Choson se logra expresar a través de las artes una nueva manera de 
pensar.
•  Exponer que la pintura coreana representa el reflejo de una especial capacidad para 
sobreponerse a las innumerables dificultades vividas. 
•  Recordar que la pintura coreana alcanzó una expresividad más delicada que la pro-
puesta por las tintas chinas.
•  Demostrar, a partir del análisis de ciertos pintores Choson, que la pintura condensó 
una preferente sensibilidad hacia la naturaleza.
•  Anotar que precisamente esta mirada al paisaje pudo propiciar precisamente, la huida 
de lo meramente anecdótico.
Metodología 
Para ello, se analizarán ciertas obras pictóricas pertenecientes al Museo Nacional de 
Seúl, seleccionadas entre los artistas más representativos de la dinastía Choson. De ma-
nera especial, las de tres destacados pintores, como fueron Jo Hui-ryong, Kim Hong-do 
y finalmente, Yi In-mun, algunas de cuyas obras se incluyen aquí.
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Asimismo, y dada la especificidad del estudio, se realizan consultas bibliográficas 
puntuales: como la del libro de Alfred Janata titulado La pintura coreana, editado en 
1956 por Edhasa.
Exposición de los resultados
Aunque Choson representa una extensa etapa de la historia del arte de Corea, al 
mismo tiempo permite reconocer la intensidad creadora de esta dinastía. Fueron siglos 
en los que pudieron consolidarse gradualmente aquellos rasgos distintivos de tan intere-
sante cultura. Inclusive, se lograría que ciertos rasgos —como fue la tendencia cada vez 
mayor hacia el realismo, influida por una firme adopción del confucianismo—, dejaran 
una ineludible estela. 
Durante la anterior dinastía Goryeo, las artes habían dirigido su mirada, expresa-
mente, hacia el budismo. Mientras que con Choson, se adopta una forma nueva de 
pensar y de entender la vida: constante que se ve reflejada precisamente, en sus manifes-
taciones artísticas.
Un factor que influiría notablemente en el destino de Choson fueron las invasiones 
provenientes desde Manchuria y Japón, y de forma muy especial, los siglos xvi y xvii 
fueron verdaderamente duros para Corea. A pesar de ello, la cultura mantuvo imparable 
su capacidad para sobreponerse a las inclemencias de su destino, e hizo que en Choson 
fraguase aquel espíritu tan característico, de una vivencia y concepción del mundo ex-
presamente oriental. 
Las creaciones pictóricas coreanas consiguieron fundir en ese momento dos de los 
elementos considerados esenciales en el trabajo artístico, pero que en el caso concreto de 
Corea, se logra equilibrar con crees. Los pintores Choson lograron con su pensamiento 
y actitud tratar conceptos pertenecientes, aparentemente, a mundos antagónicos.
Partimos de sus inicios en el ocaso del siglo xiv (1392), año en que el general Yi 
Seong-gye crea oficialmente esta nueva dinastía Choson y se sirve de intelectuales confu-
cianistas que contribuyeron a un momento de estabilidad y muy fructífero. El traslado 
de la capital —anteriormente situada en Kaesong—, a Seúl en el año 1392, fue una 
decisión del monarca que determinó la evolución de las artes y el asentamiento de la 
cultura coreana. Así, se emprendieron grandes obras de reconstrucción y fortificación 
en Seúl, que se dilataron durante varios siglos. (El palacio de Gyeongbok es un claro 
ejemplo de ello).
Asimismo, los paralelismos y equilibrios están presentes en las propuestas más clá-
sicas, en la retratística y las escenas de corte, si bien cada vez se muestran más liberadas 
de la imposición de la Academia. Los interiores de las escenas costumbristas coreanas 
revelan un espíritu manifiesto, que trasciende, que no se queda en lo meramente anec-
dótico. Es más: gracias a sus paisajes y a sus escenas de interior, podemos hablar de una 
verdadera culminación. Así, en las escenas de interior con animales hallamos fabulosos 
ejemplos: acompañadas por una espontaneidad maravillosa, por un espíritu para la na-
rración especialmente expresivo. Porque no existe un interés destacado por la representa-
ción tridimensional, sino que son la libertad expresiva y la naturalidad las características 
más destacadas de este momento. 
Por otra parte, las escenas de exteriores hacen referencia a ese espíritu: paisajes inver-
nales, contornos de gran sensibilidad, reflejan ese concepto estético especial, que huye de 
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las superficies planas y proponen una osadía de perspectivas muy curiosa: como los tra-
bajos de An Kyon y Kang Hui-an, que permiten se frague ese espíritu de comunión con 
la naturaleza. Propuestas como Sueño del viaje a la tierra de los melocotoneros en flor, que 
pertenece a la Biblioteca Central de la Universidad Tenri de Nara en Japón, trasmite esa 
sensación de ensoñación tan común en los paisajistas coreanos. Y de gran modernidad 
al mismo tiempo, pues trabajaban con unas perspectivas que dado el momento deben 
destacarse, ya que en Occidente estábamos a años luz de poder conseguir tales logros.
El espíritu Choson, plagado de sensibilidad y del cuidado de las tintas, de profundos 
atardeceres, del color de una mancha, de la aparente ingenuidad de unas formas, o unas 
espontáneas pinceladas, rememoran esa experiencia estética tan oriental, única para no-
sotros. También, obras como las de Chong Son y sus delicados montes, nos evidencian 
su maestría en la ejecución y vivencia del paisaje. 
También llaman la atención las escenas con lluvia de Sim Sa-jeong: en las que per-
sonajes y naturaleza se confunden para llegar a alcanzar una gran armonía y delicade-
za, persiguiendo una concepción confucianista del paisaje muy intelectual y espiritual 
al mismo tiempo. La íntima relación que los coreanos muestran con la naturaleza, es 
esencial. En el citado artista, se da la espalda a lo descriptivo gracias a las masas cromá-
ticas y a unas atmósferas muy envolventes, que cobran un destacado protagonismo, que 
contribuye a su vez a generar unas formas desdibujadas, muy cercanas al concepto de 
abstracción. 
De este modo, los historiadores han destacado que la pintura coreana alcanzó una 
expresividad y una poética no hallada en las tintas chinas, una presencia más sutil que el 
trazo incisivo de los ejemplos chinos.
  
Figuras 1 y 2. Jo Hui-ryong. Pintura de flores rojas y blancas de ciruelo. Tinta sobre papel. (46,4 x 124,8 
cm). Museo Nacional de Seúl. El autor especifica en una caligrafía cómo quiso representar estas flores de 
ciruelo en recuerdo de las estrellas de la Vía Láctea. Observamos de qué manera las ramas, de gran belleza, 
se curvan y se extienden por la superficie.
Otro artista destacado fue Jo Hui-ryong (1789-1866), quien además de por sus ca-
ligrafías y pinturas, se dio a conocer como poeta. Tuvo una especial predilección por los 
ciruelos en flor, que protagonizan buena parte de sus trabajos. El pintor reconoció ha-
berse inspirado en la belleza de las mariposas del Monte Luofu. Con anterioridad, la flor 
de este frutal solía representarse con tinta negra, pero según fue adentrándose el final de 
la dinastía comenzaron a destacar, por influencia de las pinturas de Qing, los brillantes 
blancos y los rojizos. 
Expongamos brevemente las cuatro etapas en las que puede desglosarse la pintura 
Choson, comenzando por una fase de clara influencia china: la del siglo xv. Si bien en 
estos momentos iniciales de la dinastía no sobresalen especialmente las pinturas por 
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dicho motivo, a la vez es curioso observar cómo la pintura coreana deja huella en la japo-
nesa, ejerciendo de transmisora entre ambos países. Destacarían los retratos de persona-
jes emblemáticos, o aquellos otros de antepasados —en este caso, siempre póstumos—; 
o los retratos de monarcas, nobles y funcionarios gubernamentales, o los de monjes e 
intelectuales destacados. 
Tras este primer momento más conservador, más clásico y de claras influencias chi-
nas, podríamos hablar de una segunda etapa en la que —a partir del xvi y adentrándose 
en el xviii—, la pintura coreana va cobrando más fuerza. Comenzamos por dos pintores 
destacables: An Kyon y Kang Hui-an, que en su caso ejercieron una influencia decisiva 
en los artistas de generaciones posteriores. Algunas de sus obras muestran un gran avan-
ce, gracias a las perspectivas con las que se logra hallar unas diagonales y un movimiento 
antes nunca vistos. Una conocida obra de Kang Hui-an es Sabio descansando sobre una 
roca, realizada en una hoja de álbum; en ella advertimos ese estado de fusión con la na-
turaleza que invade al personaje.
De los siglos xvii y xviii, podríamos destacar la representación de animales domés-
ticos y de flores, y especialmente las escenas de aves. Por ello recordamos a modo de 
ejemplo, la conocida obra Gatos y gorriones del pintor Byeon Sangbyeok, perteneciente 
a los fondos del Museo Nacional de Corea. Destaca por un explícito realismo, por el 
acertado movimiento con el que estos animales son representados.
Un curioso retrato es el que Kim Myeongguk realizó sobre el legendario monje bu-
dista, Bodhidharma, proveniente del sur de la India, y que introdujo el budismo en 
China. Destaca la modernidad de su ejecución: no existe interés por el preciosismo o por 
la técnica, sino que prima la captura de la esencia del personaje. Bodhidharma, absorto 
en su estado de iluminación, está caracterizado con sus rasgos definitorios: espesa barba, 
mirada intensa y su característica capucha.
Regresamos al paisaje de la mano de Chong Son (1676-1759). Fue un conocidísimo 
pintor paisajista; su trabajo, su maestría, marcaron el destino de la pintura coreana: con 
su obra fortaleció la cuestión de la identidad, de esa toma de conciencia de lo coreano 
en la pintura. Algunas de las más famosas obras son La Montaña del Diamante, El Monte 
Inwang tras la lluvia, y Fresca brisa del Valle, títulos que evocan una poética determinada, 
de comunión con la naturaleza, con el paisaje. 
A continuación, subrayamos la obra de un destacado discípulo de Chong Son: Sim 
Sa-jeong (1707-1770). Un autor cuyos paisajes destacan por estar entre los más armo-
niosos y delicados del arte coreano, engarzando directamente con la concepción con-
fucianista de la naturaleza, algo propio de aquel «estilo de los hombres de letras». Los 
paisajes de Sim Sa-jeong se consideran únicos; destacan por la habilidad técnica y por 
la sensibilidad, que se presiente en las texturas obtenidas conscientemente por el pincel 
de fibra de cáñamo y la delicadeza de los suaves amarillos y azulados a los que recurre. 
Sim Sa-jeong —si bien tomó a Fan Guan como referencia y aplicó técnicas de la 
Escuela del Sur de China— posee su propio estilo. La intención era clara: captar la sen-
sación de la lluvia en las escenas del paisaje rocoso de Hua-bei. A partir de limpias pin-
celadas realiza una escena de gran delicadeza, un estilo que le caracteriza especialmente. 
Famoso fue el álbum en el que recoge los paisajes del Monte Geumgang, tras cuya visita 
realizó trece pinturas de gran belleza y originalidad, pero importantísimas por tratarse 
de las únicas escenas realizadas de este monte. Destacamos la obra Sonrisa en Munam, 
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que toma el nombre de la montaña Munamsan —así llamada, ya que Munam significa 
«puerta de roca»—.
Un tercer momento se corresponde con las décadas siguientes, a lo largo de la segun-
da mitad de este siglo xviii. Nace entonces un movimiento cultural que podríamos tra-
ducir como «aprendizaje práctico» (silhak), basado en otra perspectiva completamente 
diferente a la que hemos visto en las obras del pintor Chong-son. Porque influidos por 
los avances científicos, interesaba la realidad, la verdad de este mundo que habitamos y, 
por ello, podríamos referirnos a una pintura más realista, no contemplativa o impresio-
nista como la de Chong-son. Primó el costumbrismo para tratar temas de la vida coti-
diana; se perdió el interés contemplativo, espiritual o religioso, en favor de lo doméstico, 
de lo sujeto a la realidad más táctil.
Aquí podríamos destacar a Kim Hong-do, a Kim Tuk-sin y también a Shin Yun-
bok, por su pintura de género muy en la línea del confucianismo, proponiendo así un 
realismo muy característico. De entre estos tres pintores que subrayamos, el último de 
ellos, Shin Yun-bok, destacó por retratar a la clase alta de la época, a personajes en sus 
escenas diarias y de divertimento, muy curioso incluso con sus connotaciones de temá-
tica erótica.
Shin Yun-bok tornó su atención, de forma muy especial, hacia las escenas con mu-
jeres. Este artista, junto con Kim Hong-do, quizá sea el más conocido por la pintura de 
género que realizó. Las mujeres protagonizan varios de sus álbumes. Shin Yun-bok tam-
bién recreó escenas de interiores, como el momento de la ceremonia de servir el té, en 
los que muestra gran delicadeza con los personajes femeninos, escenas de las que emana 
una gran dulzura, a pesar de seguir una temática tan simple y anecdótica. 
También, nos encontramos con escenas de música o de danza de gran delicadeza. 
Shin Yun-bok ofrece un maravilloso juego en los colores de la vestimenta de sus persona-
jes, así, el que ofrecen escenas como Barco por una orilla del río. Otra destacada caracte-
rística de Shin Yun-bok es el haber realizado escenas de gran modernidad, como el hecho 
de incluir a una mujer que se deja abrazar en público, desafiando las normas morales 
propias de las clases superiores, según advierte Janata (1956). En Corea se tardó mucho 
más que en China en aceptar este tipo de escenas. De ahí que este pintor quisiera clara-
mente llamar la atención de la nobleza y, a la vez, mostrase una clara intención crítica.
Figuras 3 y 4. Kim Hong-do: obras del Museo Nacional de Seúl. Mostramos dos de las escenas de sus 
conocidos álbumes: una escena de danza (pintura sobre papel, 39,7 x 26,7 cm) y una escena de género 
(tinta sobre papel, 27,7 x 23,7 cm). Ambas, originales escenas: a la izquierda, danzantes y músicos (uno 
de ellos con su característica flauta de bambú, un violinista y dos músicos más, con sus tambores) y a la 
derecha una escena de mercado, protagonizada por las figuras de una mujer y su hija.
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Otro conocido artista fue Kim Hong-do (1745-1806), que ejemplifica como nadie 
las emociones, las reacciones más espontáneas de las gentes representadas. Los intelec-
tuales y artistas del momento estaban acostumbrados a la búsqueda de la tranquilidad 
del espíritu, a no dejarse disturbar por las circunstancias externas. De ahí que comenzar 
a mostrar a través de sus personajes estados como el de la alegría o la tristeza, supuso un 
gran cambio. Si bien, destaca la curiosa representación de los rostros de los personajes y 
de momentos de la vida cotidiana, como una escena en la que las mujeres lavan su ropa 
junto al río u otra en la que aparecen unos vendedores ambulantes. 
Llaman la atención otras obras de gran delicadeza, realizadas por Kim Hong-do en 
torno a temas muy poéticos e impresionistas, que se limitan a recoger el vuelo de las aves 
o el movimiento del mar al chocar contra la roca, con gaviotas que se confunden con el 
mar o cormoranes alzando el vuelo desde la derecha de la obra. Sus pinturas transmiten 
el amor que este pintor sentía por la naturaleza: el vuelo de las aves, los tallos de bambú 
en una tarde estival representan ese espíritu difícilmente descriptible. 
Finalmente, cerraríamos nuestro recorrido con una cuarta etapa, de clara influencia 
occidental. De ahí que no serán destacadas aquí con especial atención. Aun así, quisié-
ramos mencionar a dos artistas más. Uno de ellos fue Hong Se-Sop, que destacó por sus 
seguras composiciones, con esa tinta negra tan característica y con apuestas novedosas y 
de audaces perspectivas. Una obra representativa, perteneciente al Museo Nacional, es 
Patos nadando. 
El recuerdo de otro pintor es decisivo: Yi In-mun (1746-1825), que si bien sigue las 
tendencias chinas de la Academia Ming, sus naturalezas son maravillosas: Janata (1956) 
subrayaba de qué manera los paisajes de esta etapa se consideran las manifestaciones más 
admirables que el género del paisaje generó en el Lejano Oriente, según él. Una de las 
razones principales es que Yi In-mun pertenece a una generación de paisajistas coreanos 
que demostraron una sensibilidad más que evidente, pero que su estilo puro y la sencillez 
de sus escenas abismales, hace que se distingan expresamente de los ejemplos chinos. 
Figura 5. Yi In-mun. Montañas y ríos sin fin. Tinta sobre seda. 43,8 x 856 cm. Obra del Museo Nacional 
de Seúl. Sus pinturas fueron firmadas con su sello, con su nombre, aunque en otras ocasiones usase 
algunos pseudónimos, y con otros sellos de un erudito y coleccionista de la época: Kim Chon-hui.
Discusión y conclusiones
Evidentemente, estas obras enlazan con la pintura china de la Academia Ming, por 
una estética y un modo de concebir la existencia, tan entregados al paisaje. Principal dis-
cusión que se nos presenta en este punto de nuestro estudio, dado que la pintura coreana 
demuestra un espíritu y una sensibilidad que se encuentran por encima de intenciones 
meramente formales o técnicas.
El camino que seguían sus adeptos venía en China, ya desde el siglo xv, intentando 
«revivir la tradición del paisaje del periodo Sung». Es más, recibe influencias incluso de 
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la escuela china Ma-Hsia —de finales del xii—, la más conocida en Occidente, según 
advierte Janata. El nombre de esta escuela china se crea a partir de sus fundadores: Ma 
Yüan y Hsia Kuei. Y dejó una huella en ciertas propuestas coreanas, tal y como recoge 
Janata; herencia que, en buena medida, proviene del artista chino Hsia Kuei —su obra 
Un paisaje puro y distante de ríos y montañas, es un ejemplo—.
La obra de Yi In-Mun nos permite ejemplificar nuestra firme defensa: que el espíritu 
hallado en la pintura coreana cobra otro matiz. El citado artista representa una de las 
cotas más altas a las que consiguió llegar la pintura Choson, y es la obra de mayor for-
mato conservada de esta dinastía. Acoge un paisaje de montañas, acantilados y ríos que 
conforman esa imagen paisajística de la península coreana, a partir del fluctuar de su 
naturaleza, que van generando una serie de escenografías abismales.
Observamos un paisaje representado como en bloque, que como describía Janata 
(1956), acaricia los contornos con tal levedad, que pareciera una brisa acariciando los 
fondos. Las diferencias más notorias se evidencian en un mayor número de pinceladas 
cortas y suaves, que producen un efecto más lineal, al contrario que el prototipo más co-
mún de la pintura china, que es mucho más pictórico. Mientras que el pintor chino Hsia 
Kuei había opuesto de forma intencionada un primer plano minuciosamente ejecutado 
ante un fondo levemente sugerido, Yi In-mun hace que todos los detalles del paisaje se 
fundan por igual. Este detalle aparentemente nimio, es decisivo.
Figura 6. Yi In-mun (detalle). Obsérvese el hecho de que las casitas apenas sobresalen. De ahí que 
hablemos de esta fusión del paisaje. Son elementos que encontramos tras un examen pormenorizado, 
porque son prácticamente imperceptibles.
En las obras de Yi In-mun pueden apreciarse fondos insinuados, de forma muy de-
licada, en contraste con un primer plano algo más gráfico. Janata (1956) señalaba esa 
tendencia de Yi In-mun a conseguir abarcar toda la superficie de sus pinturas. Sus obras 
son testigos de una mirada muy sutil, de cómo el artista observaba cada detalle y ofrecía 
composiciones lineales y claras, de pinceladas breves, suaves e incluso difusas. Curiosas 
son las mínimas edificaciones y los personajes minúsculos, escondidos entre las rocas, 
casi imperceptibles. Es como si todo el paisaje se fundiera en sí mismo.
Además, Yi In-mun trasmite la influencia de dos pintores aquí tratados: Jeong 
Seon —de quien toma la manera de representar las montañas— y Kim Hong-do 
—por la forma de dibujar los acantilados y las rocas—. No obstante, la obra de Yi 
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In-mun posee personalidad propia. El resultado cromático que consigue es espectacular, 
basado en colores verdosos y amarillos de gran calidez, equilibrados con ciertos detalles 
en rojo, que vienen dados por las hojas caídas. 
Por lo tanto, podemos concluir esta exposición recordando que la pintura Choson 
no sólo consiguió expresar una nueva manera de pensar, sino que logró una expresividad 
especialmente delicada, mediante unos contornos de efectos casi impresionistas. 
Estas certezas nos permiten reconocer tanto la capacidad creativa e intelectual de 
aquellos pintores coreanos como una sensibilidad, especialmente latente, hacia la natu-
raleza. De igual modo, esta mirada al paisaje les permitió dar la espalda a lo meramente 
anecdótico y así alcanzar otras metas intelectuales e intencionadamente más vivenciales.
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Tenmyouya y la recuperación del concepto estético «basara»
En año 2010 el artista Tenmyouya Hisashi escribió Basara. Japanese art theory crossing borders: from Jōmon pottery to decorated trucks, en donde analizó desde una perspectiva contemporánea el concepto estético basara, popularizado a principios 
del período Muromachi (1336 – 1573)2. A partir de dicho concepto, Tenmyouya rei-
vindicó ciertas manifestaciones artísticas que, en su opinión, desde la instauración del 
campo de la Historia del Arte japonés en el periodo Meiji, habían sido soterradas3. En 
las siguientes páginas se propone una contextualización de las teorías de Tenmyouya en 
base a la reinterpretación que hizo del concepto basara y de las influencias que recibió de 
las teorías del artista vanguardista Okamoto Tarō. 
Cabe introducir que lo basara, en su sentido histórico original, remitió a lo estrafala-
rio, a lo irreverente, irónico y excéntrico (Whitney y Toyoda: 1977, p. 202). Tenmyouya 
entendió lo basara como una estética que, en su opinión, podía servir para englobar 
ciertas manifestaciones artísticas que a lo largo de la historia nipona tendieron a «re-
belarse» contra las formas artísticas y sociales preestablecidas. En este sentido, lo que 
a Tenmyouya le interesó del concepto fue su carácter «insurrecto» el cual tendió a la 
rebeldía y al desorden a través de representaciones de gran viveza y fuerza, así como de 
ciertos aspectos satíricos y burlescos. Según el artista señaló, el término basara provenía 
del nombre de uno de los doce generales celestiales del budismo y su traducción del 
sánscrito era «diamante». Así pues, ya desde el origen del término, basara habría estado 
relacionado con el lujo, lo ornamental y decorativo. (Tenmyouya: 2010, pp. 9-11).
A través de su proyecto artístico-teórico Tenmyouya reaccionó contra aquel imagina-
rio estético que presentó a Japón como el país de lo elegante, lo ascético y meditativo. El 
Japón, en definitiva, propio de la cultura zen, al que acompañaron artes como el sumi-e, 
la ceremonia del té y el haiku, que tanta popularidad han cosechado en Occidente. Este 
imaginario dispuso a Japón como un país con una sensibilidad especial respecto a lo 
1 Este artículo se integra entre los resultados del Grupo de Investigación Reconocido en Estética y 
Teoría de las Artes (Universidad de Salamanca, Instituto de Iberoamérica)
2 La obra fue publicada en 2010 en una versión bilingüe inglés-japonés. 
3 Para un análisis sobre el ámbito de la Historia del Arte en Japón véase: SASTRE DE LA VEGA, 
Daniel, Arte y nación. El discurso de la historia del arte en el Japón Meiji. Barcelona: Bellaterra, 2019, pp. 
104-106.
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melancólico y fugaz de la existencia, y que puso énfasis en la contemplación de la na-
turaleza y de los pequeños objetos y utensilios del ámbito cotidiano. Estas experiencias 
habrían sido recogidas y expresadas a través de ciertos conceptos de la estética tradicional 
como Wabi y Sabi, entre otros4.
Tenmyouya no negó la importancia de este tipo de representaciones que, en efecto, 
se presentan como imprescindibles a la hora de reflexionar sobre el arte del archipiélago 
nipón, a pesar de ello considera que hay otras derivas artísticas, como la que representa 
la estética basara, que han sido apartadas en favor de esas corrientes preponderantes. Sin 
embargo, aunque el espíritu artístico propio de lo basara fue eliminado de los discursos 
artísticos predominantes que empezaron a forjarse a partir del período Meiji, lo basara 
habría permanecido vigente a lo largo de la historia del arte nipón en numerosas ocasio-
nes y a través de incontables ejemplos. Según Tenmyouya, estuvo presente en la cultura 
del placer de los barrios rojos de Edo, en los irreverentes modales de los kabukimono, 
en la ornamentación excesiva de las armaduras samuráis del período Muromachi, en la 
xilografías humorísticas y burlescas de pintores como Kawanabe Kyōsai y en la fuerza y 
vigor de las obras de otros como Utagawa Kuniyoshi, en el maquillaje y los histriónicos 
movimientos del teatro kabuki, en la sinuosidad de la porcelana Jōmon y en el ruido y 
holgorio que acompaña a los matsuri, entre otros. Según el artista, el espíritu que recorre 
a todas estas expresiones de la tradición también se encontraría aún operativo en el Japón 
actual: en la cultura del tatuaje, en las modas juveniles de ciertos barrios tokiotas como 
Harajuku, en el cine de directores como Kitano y, especialmente, en el mundo del arte 
contemporáneo. En este último ámbito Tenmyouya citó a un amplio número de autores 
entre cuyas obras, considera, pueden rastrearse ciertos elementos de lo basara5. Tal como 
reflexiona el propio Tenmyouya:
Las imágenes japonesas estereotipadas no son más que una pequeñísima parte de la 
cultura japonesa. Nuestra cultura también incluye el amor por la magnífica caída de 
las hojas de los cerezos, la sensación embriagadora de los colosales fuegos artificiales 
iluminando el cielo y la exuberancia de los lujosos mikoshi y dashi. Me gustaría usar el 
término «BASARA» para referirme a esa otra de belleza que se encuentra en el extremo 
opuesto del espectro de wabi sabi y zen (Tenmyouya: 2010, p. 9)6.
A pesar de que Tenmyouya llega a remontarse hasta el arte primitivo japonés, sin 
duda, uno de los períodos clave en los que la estética basara encontró terreno fértil 
desde el que germinar y expandirse fue en el período Muromachi (1336-1573). Sobre 
todo, en las etapas del período Nanbokuchō (1336-1392) y el período Sengoku (1467 
– 1568). Estas etapas son consideradas dos de las más convulsas de la historia nipona 
en lo que a desestabilidad política y social se refirió. Según la lectura del artista, durante 
aquellos años fueron numerosos los señores feudales y samuráis que se vieron inmersos 
en las contiendas y que decidieron enfrentar simbólicamente los valores preestablecidos 
hasta entonces por las clases gobernantes. Entre algunas de sus actitudes más ostentosas 
4 Estos conceptos son de raigambre budista y ganaron popularidad en torno a los períodos Kamakura 
y Muromachi, en los que el budismo zen y sus artes florecieron. Cfr. LANZACO, Federico. La cultura 
japonesa reflejada en su lengua. Madrid: Verbum, 2010, p. 39.
5 Aida Makoto, Yamaguchi Akira Ikeda Manabu, Noguchi Tetsuya y Matsuyama Tomozaku, fueron 
algunos de los artistas citados por Tenmyouya en su texto. 
6 Las citas han sido traducidas al castellano desde sus textos originales por el autor de este capítulo.
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estuvo el gasto de verdaderas fortunas dedicado a la compra de ropajes exóticos, man-
siones lujosas, alimentos inusuales y espectáculos extravagantes. A pesar de los intentos 
del gobierno por prohibirlo, finalmente, las autoridades fueron siendo cada vez más 
permisivas con este tipo de actitudes. No es casualidad que investigadores como Satō 
Kazuhiko, en este contexto hayan aludido a lo basara como una suerte de «paroxismo y 
ambivalencia entre el desorden y la belleza» (Satō: 1995, 329). Según defiende el propio 
Satō Kazuhiko:
En la sociedad de la época de la Guerra Civil, el término basara se utilizaba ampliamen-
te para referirse a la «extravagancia» (kasa: lujo extraordinario), la «locura» (monoguroi), 
el comportamiento ruidoso, o simplemente para describir la forma en que la manga de 
los ropajes de un bailarín revoloteaba con gracia, o, en la danza del dengaku, la forma en 
que el intérprete, a través de su actuación, se desviaba intencionalmente del ritmo clási-
co con el fin de atraer la atención. Los nuevos ritmos espasmódicos, los tonos brillantes, 
los patrones atrevidos, todo lo que era incomprensible para la sensibilidad tradicional se 
llamaba «basara». Tanto en la ropa como en las pinturas se utilizaron abiertamente los 
colores fundamentales en lugar de los tonos pálidos y oscuros utilizados antes. Hubo 
cambios radicales en la estética de los colores. Sin duda, una nueva moda de formas 
extrañas e inusuales había aparecido (Satō: 1995, p. 330).
Son numerosos los ejemplos a los que Tenmyouya recurre a lo largo de su escrito 
pero en el contexto militar de la época, uno de los elementos que más resaltaron y que 
el artista recogió en sus exposiciones fueron los llamativos «kawari kabuto» (cascos cam-
biantes) (Tenmyouya: 2010, pp. 36-41). Si bien es cierto que el casco militar siempre 
fue considerado una herramienta para la protección en la batalla, en las convulsas etapas 
de guerras civiles del período Muromachi y en el posterior período Momoyama (1573-
1603), algunos comandantes comenzaron a incluir vistosos adornos y demás elementos 
decorativos, dando incluso a los susodichos cascos forma de animales como libélulas, 
conejos y carpas, entre otros. A pesar de la obvia desventaja en la batalla, una estética 
de la excentricidad comenzó a imponerse prevaleciendo su valor puramente estético por 
encima de su valor de uso. Este tipo de elementos decorativos en el juego de armaduras 
de la época sería representativo del espíritu basara. No es casualidad en este sentido que 
entre las influencias que recoge Tenmyouya en su obra cite directamente al historiador 
de arte Tsuji Nobuo. Tsuji ha sido uno de los autores que más extensamente han hablado 
sobre el concepto kazari (ornamentación o decoración), atribuyéndole aspectos como 
el de asobi (playfulness) y kisō (excentricidad), ambos relacionados con lo Basara según 
expuso Tenmyouya (Tsuji y Murakami: 2018, p. 164).
En esa suerte de historia del arte reinterpretada que Tenmyouya recogió en Basara: 
Japanese art theory crossing borders: from Jomon pottery to decorated trucks son numerosos 
las representaciones artístico-decorativas, como el caso de los kawari kabuto, a los que el 
artista recurrió a la hora de contraponer lo que denominó «el Japón del sol», represen-
tante del impulso estético basara; con el «Japón de la luna», aquel surgido en el seno de 
los imaginarios artísticos cercanos al Japón del zen, de la moderación, sosiego y elegancia 
ascética7. En la construcción de su aparataje teórico Tenmyouya tuvo especialmente en 
cuanta la obra del artista de posguerra Okamoto Tarō.
7 Tenmyouya refiere a estos conceptos del Sol y la Luna en una definición abreviada sobre su teoría 
artística recogida en su página web. Disponible en su página web: http://tenmyouya.com/biography/profile.
html (Consultado: 3/3/2020).
 Jaime Romero Leo
La influencia del primitivismo de Okamoto Tarō  
en las teorías de Tenmyouya
El propio Tenmyouya en su escrito basara. Japanese art theory crossing borders: from Jo-
mon pottery to decorated trucks presentó su teoría artística como una continuación de los 
postulados propuestos por el artista Okamoto Tarō. Éste último, a lo largo de la posgue-
rra, se inspiró a su vez en el arte primitivo japonés del período Jōmon (13.000 a.C. – 300 
a.C.). No es casualidad en este sentido que el título del escrito de Tenmyouya aludiese 
directamente a la cerámica de dicho período. En sus páginas Tenmyouya puso especial 
énfasis al «redescubrimiento» que Okamoto llevó a cabo de las posibilidades estéticas 
que dicho arte ofreció en la búsqueda de nuevas perspectivas desde las que comprender 
al arte nipón (Tenmyouya: 2010, pp. 98-101). Cabe matizar que la figura de Okamoto 
no solo captó el interés de Tenmyouya, sino que también fue recuperado por artistas 
como Murakami Takashi, así como por intelectuales como Sawaragi Noi. Precisamente, 
éste último, a pesar de un primer acercamiento ciertamente crítico a la producción artís-
tica de Okamoto, acabó ensalzando su trabajo pocos años después.
Sawaragi Noi ha sido uno de los críticos de arte que mayores esfuerzos han dedicado 
a teorizar sobre una época tan complicada para el arte nipón como lo fue la posgue-
rra y las vanguardias japonesas que la acompañaron. En Nihon Gendai Bijutsu (1998), 
Sawaragi no tuvo reparos en usar expresiones como «mal lugar» o «círculo cerrado» para 
referir la relación de Japón con el arte. Sawaragi señaló que uno de los fracasos de la 
vanguardia nipona de posguerra tuvo su raíz en su intento por superar una modernidad 
que todavía era demasiado débil, incompleta e inmadura. Incidió, además, en una cierta 
«amnesia» en la que, debido a la situación política del país y la dependencia de Estados 
Unidos, cayeron ciertos intelectuales y artistas de aquella época. Esta amnesia no solo 
privó al arte de la capacidad de abordar las relaciones de poder existentes, sino que tam-
bién le impidió acercarse al problema de la modernidad de una manera auto-reflexiva 
que llevase, finalmente, a ejercer cambios efectivos en ella desde dentro. En lugar de esto, 
en opinión de Sawaragi, el arte de posguerra volvió una y otra vez sobre las características 
de la tradición japonesa (zen, mononoaware, wabisabi). Una vuelta a la tradición que, bá-
sicamente, lo que hacía era fortalecer el espíritu nacional; caer en una suerte de «círculo 
vicioso» en el que la avant-garde llegaba a coexistir en ocasiones armoniosamente con el 
nacionalismo (Sawaragi: 1998, p. 21).
A pesar de esto, a comienzos del siglo xxi, la opinión de Sawaragi empezó a tornarse 
más positiva con respecto a ciertos artistas con los que había sido tan crítico. En Kuroi 
Taiyō y Sensō to banpaku, escritos de los años 2002 y 2004 respectivamente, Sawaragi 
reconoció que ese «círculo cerrado» empezó a romperse y abrirse de mano de corrientes 
como el dadaísmo o la obra del propio Okamoto Tarō. Si en Nihon Gendai Bijutsu expu-
so que Okamoto había dejado de producir obras «con tensión crítica», en estos escritos 
Sawaragi cambió de postura, ensalzando su «antipodismo» y su método de «creación de 
shock» que partía de aquella famosa máxima de Okamoto: «Geijutsu wa Bakuhatsuda» 
(El arte es una explosión). En opinión de Sawaragi, Okamoto consiguió a través de su 
propuesta estética romper con la «Tradición Japonesa» con mayúsculas, aquella ligada 
inevitablemente hasta hacía pocos años al fomento del nacionalismo, y alejarse, así, 
de la imagen estereotipada que Japón logró proyectar sobre Occidente. Fue capaz, de 
este modo, de transformar categorías prefabricadas y dejar al descubierto la corriente 
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alternativa de la realidad artística japonesa (Cassegard: 2011, pp. 51-52). Tal y como 
analiza C. Cassegard, Sawaragi salvó así el «tradicionalismo» de Okamoto diciendo que 
no se trataba un tradicionalismo per se, sino un tradicionalismo que se aleja del «orgullo 
nacional» al que estuvo ligado el arte tradicional nipón desde el período Meiji. Un tradi-
cionalismo diferente, depositado en el retorcido, encorvado y tosco arte Jōmon y en las 
influencias culturales de Oceanía y Okinawa8. 
Para comprender esa vuelta a lo primitivo de Okamoto hay que tener en cuenta que 
el artista, antes de la guerra, estuvo viviendo en Paris, en donde entró en contacto con las 
vanguardias históricas y el ambiente experimental que trajeron consigo para Occidente. 
Esto le permitió a tomar contacto con varios artistas como fue el caso de Picasso9. En 
aquellos años, ciertos artistas como el propio pintor malagueño recurrieron a las influen-
cias de África en su búsqueda de «primitivismo», «pureza» y novedad estética. Okamoto 
probablemente influenciado por estas derivas, hizo lo propio aludiendo al pasado primi-
tivo nipón. El propio artista explicaría:
Durante los muchos años que viví en Europa conocí varias tradiciones culturales ro-
bustas y agresivas. Fortalecido por este largo contacto con el arte europeo, me sentí 
profundamente decepcionado cuando regresé a Japón, donde descubrí que todo lo que 
estaba bajo la etiqueta « Cultura japonesa» era horriblemente meloso, débil y negativo. 
Estaba disgustado por el emotivismo complejo y monótono del Japón moderno. (Oka-
moto, 1970, p. 216).
Aquel «antipodismo» o «nuevo tradicionalismo» que propuso Okamoto frente a esa 
otra tradición que lo decepcionó enormemente fue descrito por el artista en los siguien-
tes términos:
La primera vez que se nos presenta un ejemplo de loza de Jōmon, es muy probable que 
nos sorprenda su total extrañeza. Inmediatamente nos preguntamos qué salvajes en la 
faz de esta tierra podrían haber hecho cosas tan extrañas. Porque es extraño, sin duda. 
Y si luego nos dicen que nuestros antepasados, nuestros verdaderos antepasados japo-
neses, son responsables de este aparente crimen contra nuestras sensibilidades artísticas, 
cuánto más nos sorprenderemos. (Okamoto, 1970, p. 216).
Es simbólico que Okamoto hable de aquellos antepasados como los «verdaderos», es 
decir, como los originales. En ese sentido, su vuelta al primitivismo fue una verdadera ta-
rea de «arqueología», que lo llevó a escarbar más allá de las formas artísticas tradicionales 
conocidas para recopilar piezas con las que tejer un nuevo discurso artístico. Así pues, la 
propuesta de Okamoto de recuperar un arte que, sin dejar de ser propiamente japonés, 
posibilitaba una alternativa a la linealidad histórica tradicional. Esta linealidad alterna-
tiva sin duda fue uno de los atractivos que Tenmyouya halló en su obra y que trató de 
8 Con ello, Okamoto se enfrentaba así al constructo histórico iniciado en Meiji, que presentaba al 
país como una unidad en lo racial y cultural. Cfr. CASSEGARD, Carl. «Japan’s lost decade and its two 
recoveries. On Sawaragi Noi, Japanese neo-pop and anti-war activism». En CORNYETZ, Nina y KEITH, 
Vincent (coords.), Perversion and Modern Japan. Psychoanalysis, Literature, Culture. Londres: London and 
NY Routledge, 2011, p. 52.
9 Okamoto conoció a Picasso en París en la década de 1930 y lo visitó en su taller en Valleuri, en el sur 
de Francia, en un viaje que hizo en 1953. Cfr. REYNOLDS, Jonathan. Allegories of Time and Space: Japanese 
Identity in Photography and Architecture. Honolulu: University of Hawai Press, 2015, p. 254. 
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aprehender para su propio proyecto. Así, el propio Tenmyouya recurrió a una cita de 
Okamoto que le permitió relacionar su propia búsqueda con la del pintor de vanguardia:
Incluso yo, que a menudo hablo de la intensidad ultra-natural y de la esencia inconfun-
dible del arte, no puedo evitar exclamar ante esta feroz violencia. ¿Fue esto (este arte) 
creado por nuestros antepasados? Es completamente diferente del calor y la delicadeza 
que solemos relacionar a las tradiciones japonesas. De hecho, es todo lo contrario. Es 
debido a ello por lo que no fue bien recibida por los tradicionalistas y los intelectuales 
(Okamoto: 2010, p. 98).
Tras su redescubrimiento de este arte primitivo, Okamoto decidió dividir la tradición 
artística nipona en dos: la tradición Jōmon (13.000 a.C. – 300 a.C.) y la tradición Yayoi 
(300 a.C. – 300 d.C.). La cultura Jōmon fue aquella propia de los pueblos primitivos 
que aún vivían de la caza, en contacto perpetuo con la lucha, la sangre y la supervivencia. 
«Un estilo de vida de extrema violencia, movimiento y crueldad, positivo y agresivo en 
todas sus manifestaciones» según Okamoto, cuyo carácter había quedado impreso en la 
«violencia», la «asimetría», la «energía», «dinamismo» y la ornamentación de sus porce-
lanas (Okamoto, 1970, pp. 215-216).
Por otro lado, estaba la conciencia ordenada de un pueblo agrícola como el del poste-
rior período Yayoi. Según Okamoto, en este caso, los habitantes de aquel período:
Repiten una disciplina establecida año tras año. La lucha ya no es necesaria. La cosecha 
de otoño se almacena y garantiza la vida durante el próximo año. La estabilidad y el 
equilibrio, la moderación y la mansedumbre, la inevitabilidad y la dependencia son las 
características de su estilo de vida que respaldan su visión del mundo (Okamoto, 1970, 
p. 217).
Una estabilidad, equilibrio y moderación que también quedaron plasmados en sus 
artes. Para Okamoto, la tradición japonesa que había florecido y se había reivindicado 
tradicionalmente hasta hoy día, sentaba sus bases en las formas de obrar del pueblo 
Yayoi: una cultura refinada, delicada, apacible y silenciosa que ha soterrado la energía y 
vivacidad original del pueblo y las artes niponas. El arte Jōmon, presentaría un contraste 
evidente con aquella otra tradición japonesa. Okamoto lo expresó explicando su primer 
contacto con una de las porcelanas del período Jōmon. En palabras de Okamoto:
Fue la loza de Jōmon la que finalmente me liberó de esta esclavitud de desprecio y des-
esperación. Mirando esta extraña y maravillosa cerámica por primera vez, respirando su 
esencia ardiente, una fe, un sentimiento y una intimidad con toda la humanidad, no 
solo con los japoneses, cobraron vida vital dentro de mí. Me preguntaba de dónde pro-
venía esta belleza violenta y masculina. Me preguntaba por qué esta sensación de vida 
desbordante y robustamente positiva había desaparecido sin dejar rastro, reemplazada 
por las tradiciones culturales Yayoi, valorada hoy como la tradición cultural japonesa 
(Okamoto, 1970, p. 217). 
En este aspecto, Okamoto no rechazó los valores que de la tradición artística nipona 
que han prevalecido, pero se lamentó de que haya otros que aún permanecen soterrados. 
Tal como lo expresa:
Esta es, por supuesto, nuestra tradición cultural abierta, pero creo que las cualidades 
positivas y enérgicas de la loza de Jōmon se esconden dentro de nuestro ser de san-
gre. En los rincones más profundos de nuestros corazones yace una energía caliente, 
 La influencia de Okamoto Tarō en la teoría artística de Tenmyouya Hisashi 
reprimida, acumulada lentamente e hirviendo, de la que ya no podemos engañarnos. 
La asimetría salvaje de Jōmon, su equilibrio de discordia robusta, debe despertar ese 
espíritu sofocado dentro de nosotros y, a través de los mecanismos profundos del arte, 
traer esta energía vibrante a la superficie de nuestras vidas (Okamoto, 1970, p. 217).
Conclusión
Uno de los puntos clave de la obra de Tenmyouya es haber sido capaz de recoger este 
testigo propuesto por Okamoto para proponer un nuevo y alternativo punto de vista 
desde el que observar y reflexionar sobre el arte japonés. De este modo, se observa que 
Tenmyouya reaccionó contra ciertos valores y estereotipos que fueron «construidos» o 
potenciados en ciertos momentos históricos en los que Japón buscó reivindicarse como 
nación frente a Occidente. Es decir, reaccionó contra ciertos aspectos de la cultura y las 
artes niponas que, tanto del período moderno de finales del siglo xix, como en aquel 
que abogó por una superación de la modernidad en torno a 1930, fueron seleccionados 
y revalorizados por su carácter «refinado», «elegante» y «propiamente japonés» frente a 
otras artes de carácter más mundano e irreverente deudoras del espíritu basara. Dichas 
artes de corte basara no casaron con la imagen que entonces trató de crearse en torno a 
Japón, por lo que fueron soterradas o, directamente, eliminadas de los discursos artís-
ticos10. Tenmyouya fue contundente en este contexto, no dudando en acudir al famoso 
texto de Eric Hobsbawn El invento de la Tradición para encuadrar dentro de sus teorías a 
la «La belleza japonesa» y al «Espíritu japonés», logrados a través de estas amputaciones 
del pasado artístico japonés (Tenmyouya: 2010, p. 9). 
Frente a la imagen de Japón que promovieron los discursos sobre el zen, sobre iki, 
fūdo y demás conceptos que ganaron vigencia en la primera mitad del siglo xx, la estética 
basara, cuyo origen Tenmyouya en homenaje a Okamoto sitúa en el período Jōmon, 
se presentó como una alternativa radiante, irreverente, crítica e irónica. Un concepto a 
través del que intentó captura el espíritu festivo y ardiente único de ciertas artes nipo-
nas. Aquel «otro» impulso artístico que también define a Japón debía ser reivindicado 
sentenció Okamoto. Ese fue su deseo, el mismo que Tenmyouya trato de capturar en su 
escrito. Como Okamoto expuso:
Deberíamos luchar para capturar esta libertad interior, esta comunión con la luz, en 
nuestra forma de vida y en el alma de nuestro arte. Si volvemos a despertar a esta vita-
lidad y pureza primitivas, si recuperamos este entusiasmo vital fundamental, crearemos 
un nuevo arte japonés, heroico e inigualable. Ese es mi deseo (Okamoto, 1970, p. 218).
De la obra de Tenmyouya se desligan múltiples lecturas posibles. Así pues, ha de 
recalcarse que, a pesar de haberse centrado este capítulo en un análisis del término en 
base a los postulados de Okamoto, Tenmyouya aludió a multitud de influencias más. 
Influencias que van desde ciertos artistas recogidos en el Lineage of Eccentrics que Tusji 
publicó en 1970, hasta las influencias de ciertos elementos de la subcultura norteame-
ricana como es el Hip-hop. Lo que Tenmyouya llevó a cabo en su libro pues, fue una 
construcción de una Historia del Arte japonés alternativa que permitiese recoger todas 
10 Por ejemplo, en torno a la década de 1880, E. Fenollosa y Okakura impulsaron ciertas formas de 
arte nipón y dejaron fuera de su proyecto artístico renovador otras formas de expresión como las del ukiyo-e. 
Cfr. WESTON, Victoria. Japanese Painting and National Identity: Okakura Tenshin and His Circle. Michi-
gan: Michigan Monograph Series in Japanese Studies, 2004, p. 87.
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esas influencias humorísticas, sarcásticas, rebeldes y contraculturales que también han 
dejado su impronta en Japón. 
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LA VISIÓN DE JAPÓN EN OCCIDENTE: RECORRIDO 
POR LOS LIBROS ILUSTRADOS EUROPEOS 
PUBLICADOS DURANTE EL SIGLO XVII1
Alejandro M. Sanz Guillén
Universidad de Zaragoza – Departamento de Historia del Arte2
Un acercamiento al problema: introducción, objetivos y metodología
Desde finales del siglo xv, diversas naciones europeas comenzaron una serie de empresas marítimas a través de las cuales se iniciaron nuevas rutas de nave-gación. Se origina un periodo de progresivos intercambios culturales alrededor 
de todo el globo, una suerte de primera globalización, a través de la cual y gracias funda-
mentalmente a diversos agentes europeos, comenzará un proceso de transculturización 
que resultaría determinante en el devenir de muchas culturas. 
En el caso de las relaciones directas entre Occidente y Japón, el punto de partida se 
fija en el año 1543, momento en el cuál llegaron los primeros comerciantes portugueses 
al archipiélago nipón. Durante un primer momento, el cual podríamos extender hasta 
1600, las relaciones con el País del Sol Naciente fueron principalmente concentradas a 
través de comerciantes ibéricos y misioneros católicos, especialmente gracias a la labor 
del establecimiento de la misión jesuítica. Como consecuencia de estas relaciones, las 
primeras crónicas y descripciones que llegaron a Europa sobre Japón durante el siglo xvi 
y que se difundieron a través de la imprenta, tenían su origen en los países católicos del 
sur de Europa.
A partir del siglo xvii las condiciones sociales y políticas de Japón se transforman, 
dando paso al periodo Edo (1603-1868), caracterizado por el control del país por parte 
de los shōgun Tokugawa. Es en estos momentos cuando los comerciantes de los Países 
Bajos y Reino Unido también comienzan a establecer contactos de manera directa con 
el archipiélago nipón. Estos nuevos contactos propiciaron que llegaran nuevas descrip-
ciones sobre Japón a Europa, desde puntos de vista diferentes que complementaran los 
textos producidos por los comerciantes y misioneros católicos.
En la siguiente investigación planteamos un recorrido cronológico a lo largo del 
siglo xvii a través del cual analizamos los principales textos publicados en Europa sobre 
Japón. El objetivo principal es establecer una periodización que determine qué clase de 
1 Este trabajo se realiza en el contexto del Proyecto I+D: Arte y Cultura de Japón en España: Difusión 
e Influencia (2019-2021, PGC2018-097694-B-I00, IP: Elena Barlés).
2 Dirección de correo electrónico: alsanz@unizar.es. Número ORCID: 0000-0003-2853-5050.
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información sobre Japón fue accesible para los lectores europeos en estos momentos, y 
qué imagen del País del Sol Naciente pudo construirse en Occidente durante el siglo 
xvii, analizando a los agentes que intervinieron en la construcción de dicha imagen. Por 
ello nos centramos en los libros impresos, y específicamente en las estampas que estos 
pudieron incluir, las cuales como obras de arte gráfico tenían la capacidad de reprodu-
cirse un gran número de veces, llegando a alcanzar contextos diversos y sirviendo de 
esta manera como modelos de creación y difusión de una primera imagen de la cultura 
nipona.
Para poder ofrecer una visión global sobre este tema, hemos procedido en primer 
lugar a la construcción de una base de datos a través de la cual basamos la investigación. 
Esta base de datos ha sido posible gracias a labores de recopilación previas, entre las 
cuales destaca la obra Bibliotheca Japonica de Henri Cordier, publicada en Paris en 1912 
(Cordier: 1912), en la cual hace un acopio de una gran cantidad de títulos occidentales 
sobre Japón publicados hasta comienzos del siglo xx. Partiendo de esta obra como refe-
rencia, hemos complementado nuestra base propia rastreando en diversos buscadores, 
instituciones y fondos bibliográficos, entre los cuales destacamos el Catálogo Colectivo 
de Patrimonio Bibliográficos Español (CCPB), el Short Title Catalogue Netherlands 
(STCN) y el Laures Kirishitan Bunko Database de la Universidad de Sophia en Tokyo.
En total hemos agrupado más de quinientos títulos publicados en Europa durante el 
siglo xvii y que centran su contenido de forma íntegra o parcial entorno a Japón desde 
diversos puntos de vista, incluyendo primeras ediciones y también ediciones posteriores 
y traducciones, para poder hacer un seguimiento de la evolución cronológica de los te-
mas y géneros que se publicaron en cada momento. 
Por último, a fin de estudiar el desarrollo de la imagen de Japón en Europa durante 
el siglo xvii, nuestras fuentes fundamentales han sido los propios libros ilustrados, cen-
trándonos específicamente en los grabados y estampas que incorporan. Hemos analizado 
diversas ediciones de estas obras a través de los ejemplares conservados en varias institu-
ciones como Biblioteca Nacional de España, Biblioteca Central de Marina, Biblioteca 
de Catalunya, British Library y SOAS Library (University of London), entre otras. Gra-
cias al estudio in situ de los ejemplares pudimos realizar fichas de catalogación, análisis 
de técnicas e iconografías y cotejos con otras obras contemporáneas, pudiendo de esta 
manera tener una visión global de las imágenes occidentales publicadas a través de la 
imprenta durante este periodo.
Antecedentes: primeros textos europeos sobre Japón
Como hemos comentado anteriormente, las primeras descripciones que se publican 
en Europa sobre Japón se producen a lo largo de la segunda mitad del siglo xvi. Es-
tas primeras ediciones son publicadas fundamentalmente en países del sur de Europa 
y principalmente por autores vinculados con las misiones católicas. Entre los autores 
religiosos, destacan los jesuitas, quienes fueron los primeros en establecerse en el archi-
piélago a partir de 1549. Desde el inicio de la Compañía de Jesús, el propio Ignacio de 
Loyola (1491-1556) en sus Constituciones (1554) señala la necesidad del intercambio de 
cartas entre los religiosos para entablar un contacto fluido, generando una gran actividad 
epistolar (Barlés Báguena: 2013). Muchas de estas cartas se agrupaban y se editaron en 
Roma desde 1581, reeditándose posteriormente en imprentas portuguesas, españolas, 
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italianas, francesas y del sur de los Países Bajos y Alemania, dando de esta manera una 
gran difusión a estas recopilaciones epistolares con noticias diversas sobre las misiones 
(Lach y Van Kley: 1992, p. 368).
Estas empresas editoriales tenían la intención de dar a conocer las experiencias de los 
misioneros y acercar a los lectores occidentales otras culturas, pero fundamentalmente 
servían para justificar y divulgar sus tareas evangelizadoras y promover sus labores. Entre 
los primeros autores que publicaran en este periodo nos encontramos con nombres tan 
relevantes como Alessandro Valignano (1539-1606) o Luís Fróis (1532-1597), cuyas 
obras se reeditarían y se citarían a lo largo del tiempo, configurando un primer corpus 
de textos occidentales sobre Japón que serían la base para muchos trabajos posteriores, 
tanto para autores religiosos como civiles.
Sin embargo, aunque estos primeros textos incluían informaciones de primera mano 
sobre el archipiélago nipón, en ningún caso incluyeron ilustraciones. Únicamente, du-
rante esta segunda mitad del siglo xvi, encontramos una ilustración en la que se trata de 
representar personajes de origen japonés (figura 1). Se trata de una hoja suelta publicada 
en Augsburgo en 1586 con motivo de la embajada Tenshō, una misión diplomática que 
se desarrolló entre 1582 y 1590 y que fue promovida por los jesuitas para mostrar los 
avances de la evangelización del archipiélago (Cooper: 2005). En esta legación partici-
paron cuatro jóvenes japoneses cristianos, quienes son representados en la estampa junto 
con el jesuita Diogo de Mesquita (1551-1614). Aunque se trata de la primera imagen 
difundida a través de la imprenta de personajes japoneses, en esta representación no hay 
ninguna característica que identifique a los cuatro jóvenes nipones de manera definito-
ria, ni siquiera en sus vestiduras que se presentan a la moda europea. 
Figura 1. Estampa en la que se muestra a los miembros de la embajada Tenshō (Ausburgo, 1586).  
Fuente: Wikimedia Commons.
1600-1640: el final de la presencia católica  
y los primeros textos protestantes
A comienzos del siglo xvii las relaciones entre Japón y los agentes europeos sufren 
grandes transformaciones. Por un lado, los Países Bajos y Reino Unido entablan por pri-
mera vez contacto directo con el archipiélago nipón, conviviendo durante las primeras 
décadas del siglo con los agentes católicos, con quienes en ese momento se encuentran 
en guerra dentro del contexto de la independencia de los Países Bajos respecto a la Co-
rona de España.
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En 1600 llega a Japón el primer barco neerlandés. Pocos años después, tras la funda-
ción de la Compañía Neerlandesa de las Indias Orientales (VOC)3 en 1602, se establece 
el puesto comercial neerlandés en Hirado en 1609, al cual se sumaría el puesto comercial 
británico en el mismo enclave cuatro años más tarde. Fruto de estos nuevos contactos 
se publicarían en Europa nuevas descripciones de Japón, desvinculadas de los autores 
católicos.
En el caso de los Países Bajos, estos textos llegaron en el momento de eclosión de las 
imprentas neerlandesas, las cuales empezaron a ganar una gran relevancia debido a que 
numerosas familias de impresores flamencas y alemanas se trasladaran a la provincia de 
Holanda en el contexto de las guerras de religión en Europa (Briels: 1974). 
En estos momentos se publicaron diversos relatos de viajes, en los cuales, las des-
cripciones de Japón formaban parte de un discurso más amplio. El objetivo principal 
de estas publicaciones era dar a conocer el avance de las flotas neerlandesas en las Indias 
Orientales, mostrar las nuevas vías marítimas establecidas y difundir los triunfos conse-
guidos contra la Corona de España en ultramar. 
La primera gran obra que se publica en este contexto y que tuvo una relevancia es-
pecial son los viajes de Jan Huyghen van Linschoten (1563-1611), publicados en 1596. 
Estas obras contenían descripciones de las rutas marítimas entre Europa y las Indias 
Orientales, las cuales habían sido celosamente ocultadas hasta entonces por los mari-
neros ibéricos, por lo cual el libro tuvo una singular importancia para los Países Bajos 
y fue numerosas veces reeditado. Junto con diversas informaciones, se incluyen algunas 
noticias y descripciones relativas a Japón, aunque la obra no se llega a ilustrar.
Poco después de la obra de Linschoten se publican los viajes completos de Oliver van 
Noort (1558-1627) bajo el título de Beschryvinghe vande voyagie en 1602 (van Noort: 
1602). En esta crónica se introducen algunas descripciones sobre los japoneses a raíz de 
la captura de un barco nipón. Nos interesa destacar esta publicación ya que va a tener 
una gran trascendencia desde el punto de vista gráfico para la construcción de la imagen 
del japonés en Occidente. En la obra de Van Noort figura un grabado en el cual se repre-
senta una embarcación nipona y otra estampa en la cual aparece un grupo de soldados 
japoneses. Esta segunda calcografía (figura 2), según nuestra investigación, es la primera 
vez que se representa en el grabado europeo un personaje japonés con unos atributos 
definitorios como son el peinado, en este caso un recogido en la parte posterior de la 
cabeza a modo de representación del chonmage; la ropa, vistiendo una especie de túnica 
ancha de manga larga, en alguna ocasión decorada con motivos florales o vegetales, y 
atada con un cinturón, que bien podríamos asociar con el kimono y el obi; y las armas, 
entre las cuales podemos observar arcabuces, arcos, lanzas, y más importante, espadas de 
hoja curva que portan al cinturón y que parecen un intento de representación de la ka-
tana. De esta forma, a través de estos tres atributos (peinado, vestimenta y armas) queda 
establecido el modelo de representación del hombre japonés. Este libro fue reimpreso en 
varias ocasiones en los años siguientes y así, gracias a la imprenta y al grabado como obra 
de arte múltiple, estas imágenes tuvieron una gran difusión y una notable influencia en 
representaciones posteriores fijando un modelo de representación.
3 A partir de este momento nos referiremos a la Compañía Neerlandesa de Indias Orientales por 
su acrónimo en neerlandés procedente del nombre de dicha empresa, Vereenigde Oostindische Compagnie 
(VOC), que literalmente se puede traducir como Compañía Unida de las Indias Orientales.
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Figura 2. Estampa de la obra de Olivier van Noort en la que se representa un grupo de hombres japoneses 
(Róterdam/Ámsterdam, 1602). Fuente: BNF.
En el caso británico, los textos sobre Japón no tuvieron la misma trascendencia que 
en el contexto neerlandés. En parte se debe a que las relaciones entre Reino Unido 
y Japón cesaron tempranamente en 1623, momento en el cual los británicos deciden 
desmantelar su puesto comercial en Hirado dado que no estaban obteniendo buenos 
resultados económicos. Aun así, encontramos algunas publicaciones de interés entre 
las cuales destacan las colecciones de relatos de viajes del clérigo inglés Samuel Purchas 
(c. 1575-1626) publicadas entre 1613 y 1625, en las cuales recogen varias cartas de 
William Adams (1564-1620), el primer inglés que llegó a Japón en 1600, el diario del 
capitán John Saris (c. 1580-1643) con información de Japón, y el diario de Richard 
Cocks (1566-1624), encargado del puesto comercial de Hirado entre 1613 y 1623. Sin 
embargo, las ediciones de la obra de Purchas no se llegaron a ilustrar.
Por otro lado, las relaciones entre los países ibéricos y Japón comienzan su declive. 
Ya desde los últimos años del siglo xvi se despierta cierta animadversión hacia los cató-
licos en el archipiélago nipón, un sentimiento que desencadenó en las persecuciones y 
martirios de cristianos europeos y japoneses, como el episodio de los veintiséis mártires 
de Nagasaki en 1597. Durante el gobierno de Tokugawa Ieyasu (1543-1616), a comien-
zos del siglo xvii, se continuaron promulgando decretos en contra de la introducción 
y difusión del cristianismo, llegando a prohibir la entrada de los misioneros católicos y 
la propagación de la fe cristiana en el archipiélago a partir de 1614. Esta medida desen-
cadenó nuevamente persecuciones y torturas contra la población cristiana, tensando las 
relaciones con los países ibéricos, las cuales se interrumpieron definitivamente en 1624 
con España y en 1639 con Portugal (Laver: 2011).
Frente a las ediciones de ámbito protestante que se enmarcan dentro de la literatura 
de viajes, en los países católicos los temas principales en torno a los cuales girarán las pu-
blicaciones sobre Japón serán de índole religioso, como literatura javeriana y biografías 
de Francisco Javier; obras sobre la historia de la iglesia católica en las Indias Orientales; 
las cartas anuales de la Compañía de Jesús; y en especial, las noticias y crónicas de las 
persecuciones y martirios de los cristianos en el archipiélago nipón.
Las primeras relaciones sobre los martirios se publican en las imprentas españolas en 
1598, y fueron rápidamente traducidas al italiano, alemán y francés (Brockey: 2017, p. 
211). A partir de estas primeras ediciones, los textos sobre las persecuciones y los relatos 
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de mártires comenzaron a ganar importancia en las prensas europeas en términos cuan-
titativos, llegando a ostentar una considerable popularidad.
A partir de 1622, tras la fundación de la Congregación para la Evangelización de los 
Pueblos o Propaganda Fide en Roma, y la Stamperia de Propaganda Fide en 1625, los 
textos que se publican en los países católicos en relación a Japón giran casi en exclusiva 
en torno a los martirios y las persecuciones: «[…] Propaganda solicitó a todas las órdenes 
religiosas que no enviaran relaciones a Roma con información de las costumbres o forma 
de vida de los pueblos evangelizados, si no contenían la descripción de algún martirio 
[…]» (Jiménez: 2017, p. 151).
Las relaciones de martirios se seguirían publicando durante todo el siglo xvii e inclu-
so durante los siglos xviii y xix, manteniendo el recuerdo de los trágicos acontecimien-
tos acaecidos.
Estas publicaciones también generaron una huella gráfica especialmente importante. 
La primera obra publicada en la que se ilustran los martirios japoneses la encontramos 
en 1608 en el libro Triumphus Iesu Christi Crucifixi del jesuita Bartolomeo Ricci (Ricci: 
1608). En este se representan distintos mártires crucificados en relación con el culto a 
la cruz de Cristo, y entre otras estampas figura un mártir crucificado con una imagen 
de la Virgen con el Niño colgada sobre el pecho (figura 3). A la derecha del personaje 
crucificado aparece un grupo de soldados japoneses, los cuales se representan siguiendo 
el modelo del grabado del libro de van Noort, con túnicas anchas cerradas por un cintu-
rón, y arcabuces, arcos, lanzas y espadas curvas en la cintura y el pelo corto, aunque sin 
el recogido en la parte posterior de la cabeza. Este grupo de hombres son la única señal 
a través de la cual podemos reconocer esta escena como un martirio en Japón, ya que 
el resto de elementos que configuran el escenario, como las arquitecturas del fondo, se 
representan siguiendo un lenguaje arquitectónico europeo.
Figura 3. Representación de un mártir de Japón en la obra de Bartolomeo Ricci (Amberes, 1608).  
Fuente: BNE.
A esta obra le seguirán decenas de títulos ilustrados sobre los martirios entre los 
cuales destacamos la obra del jesuita Nicolas Trigault (1577-1628), De Christianis apud 
Iaponios Triumphis, publicada en 1623, y en la cual se incluyen un total de diecisiete 
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escenas de mártires cristianos en Japón (Trigault: 1623); y más tardía la obra de Fran-
cisco Cardim (1596-1659), Fasciculus e Iapponicis floribus, publicada en Roma en 1646, 
ilustrada con hasta 103 imágenes de los mártires de Japón, sin demasiado desarrollo 
gráfico más allá de mostrar a las torturas individuales que sufrieron los católicos, llegan-
do a repetir modelos y convirtiéndose en un inmenso repertorio de mártires de Japón 
(Cardim: 1646). Durante la segunda mitad del siglo xvii también se seguirán publican-
do martirologios ilustrados, en obras tan destacadas como la del jesuita belga Cornelius 
Hazart (1617–90), Kerckelijke Historie, publicada en 1667 con unas estampas de una 
calidad muy notable en las cuales se muestran diversas escenas de las relaciones entre 
la Europa católica y Japón (Hazart, 1667); o el libro del jesuita checo Mathias Tanner 
(1630-1692) publicado en 1675 bajo el título Societas Jesu ad sanguinis et vitae profu-
sionem militans, en el cual se incluyen diversas imágenes de los mártires de Japón (Tan-
ner: 1675). Y aunque pudiera parecer que todas estas imágenes buscaban fomentar una 
imagen negativa de los japoneses, en estos textos se enfatiza en varias ocasiones como 
muchos de los mártires son origen japonés, y se resalta el valor y la decisión a la hora de 
la defensa de la fe católica de estos mártires.
Sin embargo, a la par que las prensas católicas publican un mayor número de rela-
tos que evidencian una crisis de las misiones evangélicas en Japón, el franciscano Luis 
Sotelo (1574-1624) promueve una misión diplomática para demostrar los avances de la 
evangelización en el archipiélago nipón. En esta legación participó el samurai cristiano 
Hasekura Tsunenaga (1571-1622) y su séquito, visitando varias ciudades europeas entre 
1613 y 1620. Fruto de esta empresa diplomática, conocida como Embajada Keichō (Vi-
llalba Fernández: 2013), se editaron diversos textos, principalmente entre los años 1614 
y 1618. Entre estos textos destaca el escrito por Scipione Amati, cuya edición alemana 
de 1617 de Ingolstadt se acompaña de un supuesto retrato de Hasekura Tsunenaga 
(Amati: 1617), con el peinado tipo chonmage, las dos espadas curvas, que en este caso se 
identifican perfectamente con la katana y el wakizashi de los samurai, y unas vestimentas 
que combinan elementos japoneses con occidentales. 
1640-1700: el monopolio de la Compañía Neerlandesa  
de Indias Orientales
A raíz del desmantelamiento del puesto comercial británico de Hirado y la prohi-
bición de entrada al país de los agentes ibéricos, se propició que a partir de 1639, los 
miembros de la VOC se convirtieran en los únicos occidentales a quienes se les permitió 
el acceso al archipiélago, aunque bajo unas condiciones sumamente estrictas. En 1641 el 
puesto comercial neerlandés fue trasladado de Hirado a la isla artificial de Deshima, en la 
bahía de Nagasaki. En este nuevo enclave los neerlandeses eran vigilados y controlados, 
quedando encerrados dentro de su propia factoría, de donde únicamente podían salir 
una vez al año, momento en el cual debían enviar una embajada hasta la corte del shōgun 
en Edo para poder continuar con el comercio en Japón (Goodman: 1986).
El cese de las relaciones con los católicos y los británicos, y las restricciones que se 
aplicaron a los miembros de la VOC, propiciaron que el número de publicaciones sobre 
Japón que se editaron en las prensas europeas se redujera considerablemente. Los libros 
que se difundirán en estos momentos serán fundamentalmente reediciones o traduccio-
nes de obras publicadas durante las primeras décadas del siglo xvii u obras relacionadas 
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con la VOC, a través de la cual seguirán llegando nuevas noticias y descripciones del País 
del Sol Naciente.
Aunque en estos momentos también se llegaron a publicar obras de un gran interés, 
como el libro de François Caron, Beschrijvinghe van het Machtigh Coninckryck Japan, 
una de las obras más importantes respecto a Japón en Occidente publicada por primera 
vez en Ámsterdam en 1645. Caron, fue miembro de la VOC, trabajando en el puesto 
comercial de Japón entre 1619 y 1641, donde llegó a ser opperhoofd o director de la 
factoría. Su libro nace como una serie de respuestas a varias preguntas que le realizan los 
directores de la VOC para conocer mejor la cultura y las costumbres niponas. Tras su 
publicación se convirtió en uno de los libros más trascendentes para conocer Japón en 
Europa durante la segunda mitad del siglo xvii, y de él se hicieron múltiples reediciones 
y traducciones en las décadas siguientes, convirtiéndose en una publicación de referencia 
(Lach y Van Kley: 1992, pp. 1855-1866). A pesar de su interés, las primeras ediciones de 
la obra no fueron ilustradas, y no fue hasta la edición de Johannes Tongerloo en La Haya 
de 1662, en la cual encontramos tres estampas acompañando el texto: una representa-
ción de seppuku o suicidio ritual; una estampa con tres escenas mostrando diferentes 
martirios; y una supuesta y poco acertada ilustración del interior del palacio del shōgun 
(Caron: 1662). 
Tras la obra de Caron, salvo alguna pequeña excepción, no se publicó información 
novedosa de interés sobre Japón en Europa hasta 1669 con la primera edición de la obra 
Gedenkwaerdige Gesantschappen del protestante holandés Arnoluds Montanus (Mon-
tanus: 1669). Este autor jamás visitó el archipiélago japonés, pero tuvo acceso a los dia-
rios de varios trabajadores de la VOC inéditos que narraban varias embajadas a la corte 
del shōgun en Edo a través de las cuales se articula la obra, ofreciendo descripciones de 
los lugares que visitaba la misión diplomática neerlandesa y noticias sobre el País del Sol 
Naciente (Hesselink: 2002). Además, esta obra incluyó hasta un total de 97 calcografías 
sobre Japón, las cuales representaban diversos aspectos del archipiélago nipón como 
vistas de lugares célebres y arquitecturas; grabados de costumbres, usos, hábitos y vesti-
mentas; estampas sobre las deidades japonesas; y escenas de hechos históricos, entre las 
cuales se incluyen tres ilustraciones de las persecuciones y los martirios cristianos.
Figura 4. Grabado de la Gedenkwaerdige Gesantschappen en el cual se representa a un grupo de hombres 
japoneses (Ámsterdam, 1669). Fuente: colección particular.
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Gracias a estas imágenes no sólo se continuó y fijó el modelo de representación del 
hombre nipón, sino que también se comenzaría a establecer la iconografía de la mujer 
japonesa, las características asociadas con la arquitectura del País del Sol Naciente y 
aspectos relacionados con las religiones profesadas en Japón. Sin embargo, la mayor 
parte de estas representaciones no tienen una fuente visual identificada y los grabadores 
trabajaron las ilustraciones siguiendo unas descripciones textuales poco precisas en mu-
chos casos, por lo cual, estas estampas no se ajustan plenamente a la realidad de Japón 
del momento.
A pesar de todo, estas estampas tuvieron un peso trascendental en la construcción 
de la imagen de Japón en Occidente hasta llegar a convertirse en el primer catálogo vi-
sual sobre el País del Sol Naciente. La obra de Montanus se tradujo al alemán, inglés y 
francés, editándose con prácticamente las mismas calcografías que su primera edición. 
Numerosas publicaciones tomaran como referencia los grabados del Gedenkwaerdige 
Gesantschappen para sus propias ilustraciones, algunas de ellas tan relevantes como Céré-
monies et coutumes religieuses de tous les peuples du monde (Bernard: 1723), llegando a 
servir de referencia en obras publicadas ya en el siglo xix como Japan and the Japanese de 
1852 (Watts: 1852). Es más, estas representaciones llegaron a tener también un notable 
impacto en otras manifestaciones artísticas, como en la obra del pintor francés François 
Boucher (1703-1770) (Stein: 1996), transmitiendo de esta manera un modelo de repre-
sentación de la cultura japonesa. 
A partir de la década de 1670, los libros de viajes y relatos neerlandeses sobre Japón, 
y Asia en general, decrecieron considerablemente en número y no se publican demasia-
das novedades (Lach y Van Kley: 1992, pp. 542-543). Antes de terminar el siglo xvii 
únicamente nos queda por destacar la obra del botánico alemán George Meister, quien 
realizó hasta dos visitas al archipiélago japonés durante la década de 1680 como miem-
bro de la VOC. A su vuelta a Europa publicó en 1692 Der orientalisch-indianische Kunst-
und Lust-Gärtner, un tratado con sus estudios sobre botánica en las Indias Orientales, 
donde se incluyen sus experiencias en Japón (Meister: 1692). La obra fue ilustrada, sin 
embargo, no contienen ninguna ilustración en torno a la cultura japonesa a excepción 
de dos calcografías en las que se reproducen sistemas de escritura. 
Conclusiones: una primera imagen de Japón en Europa
En los primeros años del siglo xvii se producen una serie de cambios en las relaciones 
entre las naciones europeas y Japón trascendentales históricamente. Por un lado, llegan a 
las islas comerciantes protestantes, de los Países Bajos y Reino Unido, quienes publicarán 
nuevas crónicas y noticias sobre Japón a través fundamentalmente de los libros de viajes. 
Además, como consecuencia del gran desarrollo editorial, sobre todo en los Países Bajos, 
comprobamos cómo se producen algunos títulos ilustrados, en los cuales comienzan a 
aparecer grabados con representaciones de personajes japoneses. En este sentido desta-
cábamos la obra de Oliver van Noort, en la que se publica una estampa a través de la 
cual ya se pueden distinguir una serie de atributos que serán identificativos a la hora de 
representar al japonés, los cuales acabarían influyendo en el resto de las representaciones 
posteriores.
Pero también en estos momentos se despierta en Japón cierta animadversión hacia las 
naciones ibéricas, quienes habían sido los primeros en establecer contacto con el País del 
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Sol Naciente. Los cristianos comenzaron a ser perseguidos, torturados y progresivamente 
expulsados del archipiélago. A consecuencia de estos sucesos, las imprentas de los países 
católicos publicarán diversas relaciones de los mártires japoneses hasta el punto de única-
mente publicar información sobre Japón si esta incluye el relato de algún martirio. Ade-
más, estos martirologios también fueron incorporando ilustraciones progresivamente has-
ta desarrollar una iconografía del mártir de Japón que tuvo una continuidad a lo largo de 
todo el siglo xvii, manteniendo vivo el recuerdo de estos «nuevos héroes» del catolicismo. 
Finalmente, a partir de 1639, el gobierno nipón acabaría prohibiendo el acceso a 
todo occidental al archipiélago, haciendo una excepción con la VOC, con quienes se-
guirán manteniendo relaciones comerciales bajo unas condiciones muy controladas. Es a 
partir de este momento, en el cual toda información nueva que se publique sobre Japón 
estará vinculada necesariamente de los miembros de la VOC. 
Durante este periodo se publicaron dos obras fundamentales para entender la visión 
europea sobre Japón durante el siglo xvii. Por un lado, la obra de François Caron, am-
pliamente difundida, aunque sin ilustraciones hasta las ediciones de la década de 1660, 
y aún en estos casos, eran pocas en número y de baja calidad. Y la obra de Montanus, 
ricamente ilustrada con escenas e imágenes sobre Japón nunca antes representadas en 
el arte europeo que tuvieron una notable influencia en decenas de títulos posteriores 
hasta mediados del siglo xix, momento en el cual el gobierno nipón vuelve a abrir sus 
fronteras a los occidentales y se renueva la imagen de la cultura japonesa en Occidente.
Por lo tanto, analizando desde una visión global todos estos textos, y en especial las 
obras ilustradas, podemos ver como durante el siglo xvii se va a configurar una primera 
imagen en Europa sobre Japón, desde la obra de Van Noort a la de Montanus, gracias al 
papel de transmisión de modelos de la imprenta y el grabado. Gracias a la repetición de 
una serie de características atribuidas a los japoneses (peinado, ropa, armas) se va a esta-
blecer un modelo de representación que será ampliamente difundido gracias al grabado, 
llegando incluso a trasladarse a otras manifestaciones artísticas. Sin embargo, en muchas 
ocasiones las ilustraciones se basan en vagas descripciones poco precisas, por lo cual las 
imágenes no se ajustan completamente a la realidad del Japón del periodo Edo.
También podemos apreciar como esta imagen va a quedar condicionada por el de-
venir de las relaciones entre los agentes europeos y el gobierno nipón, y cómo se van a 
establecer diferentes modelos de representación según los intereses de sus artífices. De 
esta manera, en el ámbito católico se van a producir, casi en exclusiva, ilustraciones en 
relación con los martirios, debido al interés por la promoción de la imagen del mártir en 
el contexto de la Contrarreforma y al cese repentino de las relaciones con Japón, lo cual 
provocará a su vez que los textos más difundido en este contexto fueran reediciones de 
obras publicadas antes de 1639. Mientras los autores ligados con la VOC, quienes serán 
los únicos occidentales que mantendrán una relación prolongada con Japón durante el 
siglo xvii, encontramos otra clase de estampas las cuales representan diversos aspectos de 
la cultura nipona, demostrando de esta manera sus conocimientos sobre el archipiélago 
nipón como los únicos europeos con privilegio a acceder al país. Sin embargo, también 
podemos observar como las imágenes producidas en ambos contextos se influyen, y en 
las imágenes de los martirios se usan las características con las que se representan a los 
japoneses en la estampa de Van Noort; o cómo en los textos de los autores protestantes 
se siguen introduciendo escenas de los mártires católicos.
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EL ESPACIO PICTÓRICO EUROPEO Y EXTREMO 
ORIENTAL. UNA COMPARATIVA ENTRE LA NOCIÓN DE 
HORIZONTE Y DE HORIZONTALIDAD1
María del Mar Sueiras Prieto
Universidad de Salamanca – GIR Humanismo Eurasia (USAL)
Observaciones preliminares 
La comprensión del espacio pictórico ha sido desde siempre un tema recurrente tanto en los estudios de Estética como en los de Historia y Sociología del Arte. Se trata de una problemática sujeta a nociones y patrones de creencias profundamen-
te arraigadas que no constituyen una construcción gratuita, sino que se corresponden 
con un cierto tipo de civilización. Al hilo de esta idea, proponemos como modelo de ex-
plicación un análisis transcultural sobre el espacio pictórico y sus formas de percepción 
en los lenguajes de la pintura extremo oriental y occidental: la noción de horizontalidad 
de la primera y su comparativa con la línea del horizonte de la perspectiva europea. Es 
decir, un estudio comparado de la estructura de ambos espacios pictóricos —de sus 
sistemas de representación y, tangencialmente, de sus constantes estéticas, fundamentos 
psicológicos y su cosmovisión— para abordarlos como un asunto relacionado con la 
percepción y por lo tanto con la relación que se establece entre el sujeto y el mundo. 
Porque, no podemos hablar de una percepción absolutamente subjetiva y distinta, ya 
que en cada uno de nosotros operan ciertas convenciones que son parte de nuestra 
herencia común y que nos hacen ver de una manera determinada. Por lo tanto, dando 
por hecho que la organización del espacio plano de la imagen ha constituido desde 
siempre una preocupación común a todas las culturas, para abordar su problemática 
necesitamos determinar los sistemas de ideas y de lenguaje que competen a este estudio, 
localizándolos en el espacio y el tiempo, y analizando los códigos sociales adaptados al 
sistema dominante de la representación en cada contexto. En consecuencia, para esta 
investigación hemos acotado el marco de estudio al periodo que comprende desde el s 
xiv hasta el s. xvii, en el espacio pictórico extremo oriental del formato horizontal de la 
pintura china, coreana y japonesa, y de la pintura de caballete del Renacimiento y de la 
Edad Moderna en Europa. 
En este contexto, proponemos una aproximación a algunos de aquellos aspectos que 
consideramos claves y nos permitan conocer las particularidades del marco cultural en 
el que se ha dado la representación para, en palabras de Bryson, estudiarla como «el 
1 Este texto está basado en la primera parte de la Tesis Doctoral de la autora.
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registro de una percepción, explicándola desde su dimensión social, es decir, desde la 
imagen y su realidad como símbolo» (Bryson: 1991, p. 14). Así, este estudio recurre 
tanto al uso de determinados conceptos —entendidos desde el contexto semiótico de su 
cultura— como de comparaciones culturales —donde cada apartado cultural se com-
prende mirando al otro— para ampliar algunas nociones sobre el concepto del espacio 
en la pintura y sobre la dialéctica que se establece entre la mirada, la obra y el espectador. 
Porque, como afirmaba Francastel «el problema del espacio es doble: exige que se tenga 
en cuenta a la vez lo que se representa y la manera en que se representa» (Francastel: 
1984, p. 172). En definitiva, proponemos una investigación que nos permita subsanar 
en parte el enorme vacío que sobre esta comparativa encontramos en el campo de la 
Estética y del Arte.
El horizonte y la horizontalidad
Para empezar, es importante señalar que tanto en el campo pictórico extremo orien-
tal como en el europeo se observa la presencia de un elemento horizontal que, como 
tal, interviene en la organización de su espacio. Lo que podemos entender como una 
categoría de horizontalidad que, sin embargo, según las leyes perceptivas difiere en 
ambos espacios culturales. Así, en Occidente el espacio pictórico se comprende desde 
una escala humana que precisa de un punto de referencia fijo defendido por la Pers-
pectiva o monoperspectivismo y que argumenta su posicionamiento como una única 
verdad. De este modo, la mirada se extiende en profundidad hacia un horizonte con-
ceptual, ideado por y para un punto de fuga fijo ubicado sobre una línea horizontal. 
Nos encontramos así con una proyección espacial limitada aquí por el plano del di-
bujo, que mantiene además resonancias cartesianas e introduce el cálculo numérico 
para la construcción de imágenes. Mientras en la pintura extremo oriental la mirada 
se desplaza de manera lineal, mediante una suma de agregados que secuencializa el 
espacio. Hablamos de un ensamblaje de grupos organizado mediante el denominado 
Foco Móvil o Principio de la Narración Gráfica Continua. Un recurso que para el des-
glose del espacio pictórico recurre a la horizontalidad de los formatos o a la yuxtapo-
sición de un número determinado de soportes: entre ellos están los rollos de mano, 
que en su versión horizontal se denominan emakimono ( ) en japonés/ chüan 
( ) en China, los biombos —byōbu ( ) en japonés, pingfeng ( ) en China— 
y los álbumes plegados —ts´e o ts´e yeh ( ) en China, gachō (  ) en japonés—2. Por 
consiguiente, nos encontramos con la lectura de una factura horizontal cuyo espacio 
comprende una noción de vacío que suscita la impresión de resonancia numinosa y 
que —en el contexto del formato de estos característicos soportes— entendemos como 
una «horizontalidad dilatada», en el sentido formulado por Otto que la define como lo 
«sublime puesto en sentido horizontal» (Otto: 2016, p. 154).
Pero, consignar estas diferencias nos obliga a plantearnos una serie de cuestiones. 
Para empezar, la primera sería establecer cuáles han sido las causas explicativas que han 
dado lugar al fenómeno de la perspectiva en Europa y a la narración gráfica continua 
en el Extremo Oriente, entendiendo ambos en el sentido artístico como modelos de 
2 Véase, VAN GULIK, Robert. H. Chinese Pictorial Art. As Viewed by the Connoisseur. Notes on the 
Means and Methods of Traditional Chinese Connoisseurship of Pictorial Art, based upon a Study of the Art of 
Mounting Scrolls in China and Japan. New York: Hacker Art Books, 1981.
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percepción. Pero asumir ambos modelos como sistemas de representación, nos obliga 
como tales modelos —con acepciones sociales, artísticas y filosóficas— a deducir unas 
normas destinadas a la concepción de ambos espacios pictóricos que, a su vez, han es-
tructurado tanto sus modos de representación como de contemplación. Una proble-
mática que atiende al sujeto en tanto en cuanto «éste hace suya la imagen a partir de la 
pulsión escópica» (Gauthier: 1996, p. 8), entendiendo esta como una cualidad común 
a todas las culturas y todas las épocas. En consecuencia, aludir a «una cultura escópica 
sólo tiene sentido si existen normas colectivas para la mirada que puedan explicarse 
históricamente» (Belting: 2014, p. 9), por lo que entendemos que, si tanto el Extremo 
Oriente como Occidente han recurrido a sistemas de representación codificados, ambas 
son culturas escópicas que, por lo tanto, han desarrollado sus propias normas colecti-
vas de percepción. Aceptar este supuesto nos permite, pues, hacer uso del concepto de 
«forma simbólica» de la que —parafraseando a Cassirer—nos hablaba Panofsky (2003): 
la perspectiva como forma simbólica y como emblema del Renacimiento, para poste-
riormente convertirse en el símbolo cultural de autoafirmación de Occidente. Entonces 
¿podemos interpretar el recurso de la narración gráfica continua como la forma simbó-
lica de Oriente? Pero, si damos a este sistema de representación dicha categoría ¿por qué 
no encontramos en Oriente ningún término que lo defina? Nos consta que ya en el s. 
v, Hsieh Ho ( ) en la Crítica de la pintura o Notas sobre la clasificación de los viejos 
cuadros (Gǔ Huà Pǐn Lù ) recoge los cánones que debían regir la pintura en seis 
principios (Huìhuà Liùfǎ ). Además, también conocemos el uso del método 
de tres distancias Sānyuǎnfǎ ( ) publicado en el Línquán Gāozhì» ( ) 
que lo define del siguiente modo: 
Las montañas existen tres tipos de distancia: mirando la cima de la montaña desde la 
parte inferior, es la «distancia alta»; mirando la parte trasera de la montaña desde la 
parte delantera de la montaña, es la «distancia profunda»; mirando las montañas lejanas 
desde las cercanas, es la «distancia llana»
 (Guo: 2015, p. 80).
Se trata por lo tanto de un compendio de tres términos chinos para definir los 
diferentes enfoques en profundidad del espacio en la pintura de paisaje: Gâoyuân 
( ), Shênyuân ( ) y Píngyuân ( ). Por otra parte, tenemos publicaciones so-
bre adaptaciones chinas de la perspectiva, como el método Xianfa ( ) —véase el 
Shixue jingyung ( ), Esencia de la ciencia de la visión de Nian Xiyao ( ), 
publicado en 1729— además de las técnicas aotufa ( ) y gougufa ( ), como 
ejemplo del resultado de la hibridación visual del Extremo Oriente y Europa3. En resu-
midas cuentas, nos encontramos con un compendio de conceptos y publicaciones que 
nos muestran como los artistas extremo-orientales —en estos casos, concretamente de 
China— han codificado sus propios sistemas visuales, los cuales a su vez son un reflejo 
de sus sociedades y su filosofía. Sin embargo ¿por qué no encontramos ninguna publica-
ción extremo oriental sobre el sistema de la Representación Gráfica Continua? 
3 Véase CORSI, Elisabetta. La fábrica de Ilusiones. Los Jesuitas y la difusión de la perspectiva lineal en 
China, 1698-1766. México: El Colegio de México, Centro de Estudios de Asia y África, 2004.
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Los sistemas de representación 
Pero vayamos por partes. Entendemos que estudiar los sistemas de representación del 
espacio en la pintura nos permite acercarnos a las ideas abstractas del intelecto a través 
de su materialización como códigos concretos. En el caso de este estudio, nos encontra-
mos con unos modelos perceptivos que han ido evolucionando al amparo de todo un 
conjunto de creencias, normas y sentimientos que conforman una selección cultural. 
Por ejemplo, el término japonés fûkeiga shoshiki ( ) —que podemos traducir 
como «formato horizontal de escritura al estilo de la pintura de paisaje»— un concepto 
en el que, en el contexto de esta investigación, podemos deducir la implicación de un 
determinado sistema oculto de ideas. Efectivamente, aunque etimológicamente se trata 
de un término relativamente nuevo, encontramos en él unas implicaciones espaciales 
profundamente arraigadas en la tradición extremo oriental. Por lo tanto, inferimos que 
su acepción espacial lo enmarca en un determinado nicho cultural que tarde o temprano 
termina por imponerse y que en el caso de la pintura «ofrece un modelo selectivo de 
ordenación de selecciones visuales» (Francastel: 1984, p. 34). Al amparo de esta idea, 
por una parte, necesitamos detenernos en el concepto de la ventana como origen del 
formato del cuadro occidental y por otra en el de los formatos antes mencionados de la 
pintura extremo oriental, que recurren a un desarrollo lineal comprendido como una 
experiencia continua espacial y temporal. De este modo, en el contexto cultural de estos 
característicos soportes, si en el caso europeo para la representación del espacio la pintura 
recurre a la Perspectiva, en el de Asia Oriental se aplicará el denominado Principio de 
la Narración Gráfica Continua, recurso sobre el que, en Principios de la pintura china, 
George Rowley (1981) nos explica cómo capta un tiempo que se desarrolla a través de 
un movimiento lateral de las líneas compositivas y no en profundidad, como ha sucedi-
do a partir del desarrollo de la perspectiva en la pintura del Renacimiento y de la Edad 
Moderna europea.
Por lo tanto, una pregunta importante para esta investigación es la que sigue: ¿Po-
demos entender la Perspectiva y la Narración Gráfica Continua como dos sistemas de 
representación, constituidos en los sistemas representativos de dos ámbitos culturales? 
Una cuestión relevante que en el contexto occidental nos remiten al Renacimiento cuan-
do la pintura, al estar necesitada de certezas, terminó por acuñar un nuevo concepto de 
espacio: métrico y siempre reflexionado desde una escala humana. Es decir, un espacio 
enmarcado en un sistema de principios y totalmente cartografiado según unas coordena-
das inamovibles, como nos recuerda Byung-chul Han. Así, añade, «el pensar occidental 
surge de la necesidad de tierra firme, una necesidad compulsiva de tenacidad y univoci-
dad» (Han: 2019, p. 83). Efectivamente —al estar necesitado de un punto de referencia 
fijo en la línea del horizonte— el espacio pictórico moderno occidental permitió que 
la mirada se extendiese en profundidad, dando lugar a lo que hoy entendemos como el 
origen del oculocentrismo europeo que, entre otras cosas, encontró su significación cul-
tural en la perspectiva y fue el origen de un nuevo formato para la pintura, el cuadro. Es 
decir, lo que hoy se comprende como un símbolo cultural de autoafirmación que, me-
diante la comprensión de un espacio pictórico unificado, alcanzará su correlato teórico 
en la perspectiva: un sistema de representación convertido en el sistema representativo 
de Occidente. No obstante, no podemos ignorar que, al igual que en la tradición de la 
pintura de Asia Oriental, tanto en la Antigüedad Clásica como en la Edad Media del 
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arte europeo se recurría a secuencias espaciales y temporales como estrategia para unir 
varios elementos mediante agrupaciones rítmicas. Una circunstancia que favorecía plan-
teamientos espaciales más expresivos que —lejos de estar planteados alrededor de un 
centro unitario— lograban un efecto de unidad mediante la yuxtaposición de espacios, 
dando así lugar a una sucesión temporal que se perdió en el siglo xv con el Humanismo 
y el desarrollo científico de la perspectiva. Es decir, lo que Gottfried Boehm define como 
una «revolución cognitiva» (Belting: 2014, p.21) que ha dado al espectador, además de 
un lugar preferente ante la imagen, un espacio donde la condición de un horizonte solo 
permite una vista limitada del mundo. Por eso, la nueva función de este denominado 
espacio perspectivo fue calcular la medida de ese espacio, el cual a su vez encontró en el 
punto de fuga una dimensión frontal de magnitud matemática. 
El punto de fuga tiene, como el cero, varios significados […] a su valor cuantitativo 
—como cifra— se añade su valor como signo con el que se puede organizar de la misma 
manera infinitas imágenes, igual que con el cero generar infinitos números. El punto de 
fuga es imprescindible en la perspectiva, cualquiera que sea la imagen representada —o 
más bien porque— es un punto abstracto en medio de los motivos objetuales (Belting: 
2014, p. 14).
Mientras, en el contexto de la pintura extremo oriental se recurre a unos soportes que 
ni a lo alto ni a lo ancho pueden ser aprehendidos de una sola ojeada, dando así lugar a 
su característica dimensión espaciotemporal. Así, a diferencia de la pintura europea, su 
universo no es estático ni está centrado en un punto de vista fijo, lo que ha dado lugar a 
una relación espacio/tiempo que se expresa a través del concepto Ma 4 que al fragmen-
tar el espacio establece una relación secuencial, yuxtaponiendo los diferentes elementos 
que intervienen en la pintura y alternando motivos y silencios/vacíos5. Un término que 
podemos traducir también como «pausa» o «intervalo» que simultáneamente nos ofrece 
la noción de forma/contraforma y que puede inducir un estado contemplativo donde 
apreciar la expansión del espacio y del tiempo. Por lo tanto, al hilo de esta idea, necesi-
tamos poner el énfasis en una cuestión relevante: para estudiar la concepción del espa-
cio en la pintura extremo oriental debemos tener en cuenta que la comprensión de su 
construcción —como sustrato y como fundamento ontológico— se estructura a partir 
de la expresión de dos aspectos dentro de un mismo universo. Es decir, su comprensión 
atañe a una dualidad que sin dejar de serlo conforma una sola realidad. Un equilibrio de 
tensiones —que entiende que el mundo de los fenómenos descansa sobre una oposición 
polar de fuerzas asociadas al Yin ( ) y el Yang ( )6— expresadas a través de los bino-
mios espacio/ tiempo, sugestión/ composición y formas/silencios-vacíos, reforzados por 
4 Ma: concepto budista asociado a un intervalo entre varios objetos que se relacionan en continuidad.
5 En estas pinturas se denominó Xu por los taoístas y shûnyatâ por los budistas a aquel espacio sin 
contornos donde los objetos pierden su silueta definida. El denominado Kû  del budismo zen japonés: 
una idea del vacío como generador de vida, donde el mundo fenoménico es una sombra, la ilusión del au-
téntico mundo que es el espiritual. De aquí el valor estético del yohaku  o blanco que resta, que define 
aquel espacio vacío gracias al cual el trazo del pincel adquiere su verdadera razón de ser. Véase LANZACO 
SALAFRANCA, Federico, Los Valores Estéticos de la Cultura Clásica Japonesa. Madrid, 2009, p. 100.
6 Yin y Yang: son una noción básica dentro de la cosmovisión china y por extensión de la extremo 
oriental. No se entienden como fuerzas o energías. Son los nombres que reciben las parejas de elementos 
que están relacionados entre sí por oposición y complementariedad. Es decir, lo Yin existe gracias a lo Yang, 
y viceversa.
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la coherencia de la interdependencia de los opuestos. En términos pictóricos, se trata 
de una serie de relaciones de áreas de carácter aditivo, que en su movimiento horizontal 
organizan la composición mediante una secuencia rítmica expresada con el término 
chino Qifú ( ). Así, como ya señalaba Wuang Yü (siglo xvii – xviii) en su Tung-
chuang lun-hua —Palabras sobre la pintura del Pabellón del Este— lo importante para 
la composición es «el par complementario Yin-Yang, es decir, el tratamiento de la ‘cara’ 
y el ‘dorso’ de la escena representada; la secuencia rítmica subida-descenso, ch´i-fu, es 
decir, la disposición de las estructuras en su movimiento horizontal» (Cheng: 2017, p. 
55). Por lo tanto, deducimos que uno de los rasgos esenciales que sin duda ha definido 
mejor esta estética ha sido una cierta resistencia a la unidad mediante la búsqueda ar-
mónica de los opuestos. Si bien, esto no debe llevarnos a confusión ni a conclusiones 
demasiado generalistas ya que, por ejemplo —a diferencia de China— en Japón el uno 
no subsume a lo múltiple y en consecuencia, más que su armonización, se ha valorado la 
multivocidad y la coexistencia de diferentes planos. En cualquier caso, nos situamos en 
un ámbito donde se da una binaridad de fuerzas que no se excluyen mutuamente y que 
provocan una mutación constante. Es decir, que el mundo de los fenómenos reposa so-
bre una interdependencia de opuestos complementarios: lo positivo y lo negativo, la luz 
y la sombra, lo creador y lo receptor Todas ellas transformaciones cíclicas y progresivas 
que giran en torno del gran polo T´aiyi ( )7, la unidad más allá de toda dualidad. Un 
enfoque, por otra parte, totalmente alejado de la realidad pictórica occidental a la que 
se le ha quitado «la duración; las posturas de los cuerpos y los gestos están congelados 
en puntos que la visión normal es incapaz de inmovilizar» (Bryson: 1991, p. 106). Por 
consiguiente, el espacio pictórico de Asia Oriental se estructura desde el desarrollo lineal 
de unas pinturas organizadas a partir del denominado «principio de la comparación in-
terna» (Rowley: 1981), un planteamiento espacial completamente distinto al occidental 
que recurre a una teoría científica de la visión para construir el espacio. Y de aquí, otro 
punto esencial de esta investigación que nos advierte de otra comparativa: construcción y 
composición. Una composición espacial en la pintura extremo oriental que mantiene pro-
fundos vínculos con lo sagrado, mientras que la occidental evoluciona desde un estricto 
sentido cartesiano hacia la mimética construcción de su espacio. Una discusión entre 
construcción y percepción sensible que nos plantea una controversia que, por otra parte, 
ya se había dado en círculos escolásticos —entre los teólogos y los estudiosos de la natu-
raleza— y que se materializó en el ámbito de la pintura europea al introducir en esta el 
espacio matemático con la perspectiva artística. Un asunto, al fin y al cabo, que a partir 
de una serie de razones culturales nos permite argumentar la lógica de la oposición entre 
la teoría científica de la imagen de Occidente y la teoría intuitiva de la visión de Oriente. 
Sistemas de pensamiento
Este asunto nos lleva al siguiente punto de nuestra investigación: señalar la influencia 
de los sistemas de pensamiento sobre la concepción del espacio pictórico y sobre los có-
digos perceptivos. En el ámbito extremo oriental, es sabida la influencia de China sobre 
gran parte de las ideas fundamentales de Japón y Corea: desde la composición de los 
colores o la ley de la proporción numérica de su pintura8, hasta algunos de sus principales 
7 T´aiyi: Gran Unidad, que reside en el cerebro; la unidad más allá de toda dualidad
8 Ley de la proporción numérica: También llamado principio del menor número, al que la pintura 
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valores culturales, pasando por un característico sincretismo estético y religioso. Este 
último caso comprende la tradición de unas divinidades relacionadas con los fenómenos 
y con las fuerzas de la naturaleza, que son una representación de todo cuanto hay como 
sagrado —a las que el sintoísmo denomina kami ( ), el taoísmo shen ( ) y hotoke 
( ) el budismo— que están comprendidas dentro de una cosmovisión a la que pode-
mos considerar panteísta o animista, caracterizada por una armonía no dualista donde el 
hombre y el medio natural conforman una unidad9. 
Por lo tanto, desde el punto de vista de la historia de las religiones nos encontramos 
ante una dialéctica entre identidades autoafirmativas —que ha dado lugar a religiones 
individuales como el taoísmo, sintoísmo y budismo— y entre sus diversas hibridaciones 
a un fenómeno religioso llamado sincretismo. Hablamos de un ámbito común, a decir 
de Rudolf Otto, en el que encontramos una «correspondencia con las impresiones má-
gicas en las que es muy rico y profundo el arte prescrito por el taoísmo y el budismo en 
China, Japón y Tibet» (Otto: 2016, p. 149) y que, no obstante, se enriqueció en cada 
contexto: en China con las creencias populares o shenismo (  Shénjiào), con el cha-
manismo en Corea y con el shintō ( ) en Japón. En cualquier caso, como señala Yos-
hitsugu Sawai, nos encontramos con una cosmovisión no ajena a una concepción «re-
ligiosa contemplativa o no-teístas de la naturaleza en el pensamiento religioso tal como 
el Taoísmo, Confucionismo, Zen Budismo y el Budismo de Hua Yen» (Sawai: 2008, p. 
15). Así, todas ellos han tenido en común la práctica de lo que podríamos denominar 
un ejercicio espiritual del arte. Es decir, la experiencia religiosa a través de la relación 
armoniosa del hombre, la naturaleza y el arte. Lo que a su vez nos remite a la creencia 
mutua de la reciprocidad entre el sujeto, los dioses y la naturaleza, estableciendo así una 
relación horizontal que conserva un indiscutible paralelismo con la armonía que recoge 
el I Ching ( ) —Libro de las Mutaciones— entre el hombre, la tierra (el espacio) y el 
cielo (el tiempo). Desde esta perspectiva el cielo y la tierra al mismo tiempo representan 
el espacio y el tiempo. Una interacción de la que ya nos habla Cheng cuando dice: 
[…] (ya durante la dinastía Han, encontramos en el Huai-nanzi el término yuzhou, 
«espacio-tiempo», que designa el universo). El tiempo, esencialmente ligado a la tierra, 
aparece como espacio vital actualizado; y el espacio, esencialmente ligado al cielo, por el 
hecho mismo de ser vital, aparece como garante de la calidad justa del tiempo (Cheng: 
2017, p. 96). 
Al hilo de esta idea, en el contexto japonés encontramos cómo para explicar los fenó-
menos naturales el sintoísmo creó unos modelos visuales donde el espacio y el tiempo no 
se podían entender separados, dando lugar así a la comprensión de un ámbito que solo 
se transformaba en espacio cuando lo penetraba un kami ( ). De este modo «El arte 
de esperar la llegada del kami generó la unión del espacio y el tiempo, ya que lo esencial 
no fue la sustancialidad del espacio, sino el fenómeno que en él ocurría, la llegada de la 
divinidad» (Ruiz de la Puerta: 1995, p. 87). Es decir que el fenómeno donde se conjuga-
ban los diferentes aspectos del suceso daba pleno sentido al concepto de espacio que —al 
recurre para captar el Qi  (pneuma o soplo vital) a partir del sonido y a través de la obra, estableciendo 
una resonancia musical entre el espectador y el artista. 
9 Una triple tipología de deidades que desde un punto de vista estructuralista —donde sus diferencias 
son muy relativas— nos revelan una coincidencia fundamental: todas ellas pertenecen a la misma categoría 
semiótica de «espíritus».
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estar siempre ligado al tiempo en el que se daba este suceso— estaba por lo tanto sujeto 
a la percepción del individuo. Porque «un kami no es tanto un plano superior cuanto 
la prolongación de todo espacio de vida a su mismo origen» (Falero: 2006, p. 67). Ha-
blamos, por lo tanto, de una manera de comprender y de relacionarse con el universo 
que está estrechamente vinculada con una perspectiva religiosa de la naturaleza —tanto 
con sus fenómenos como con sus misterios— expresándolos a través de la filosofía, la 
religión y el arte. Por consiguiente, nos encontramos con un desenfoque en el origen del 
uso de determinados símbolos y elementos compositivos que —dependiendo de cada 
contexto— se originó tras la hibridación del budismo, del neoconfucianismo, del taoís-
mo y del chamanismo/shenismo/sintoísmo, dando lugar a una serie de temas comunes: 
por ejemplo, el espíritu de la montaña del chaman Sanshin10 que podemos encontrar 
representado de varias maneras —como un inmortal taoísta, como un sabio confuciano 
o un bodishattva— que nos ofrece, a su vez, una temática probablemente relacionada 
con la antigua creencia popular china sobre la existencia de magos de montaña del 
pensamiento Shenxian ( )11. En cualquier caso, nos encontramos ante unas impre-
siones que, en su acepción cosmogónica, no parecen ajenas al término yuzhou ( )12 
—cosmos— que, como ya hemos visto, designa el espacio y el tiempo. Por lo tanto, no 
parece descabellado vincular el desarrollo del espacio pictórico extremo oriental con las 
ideas del el I Ching ( ) donde, paradójicamente, se trata de traducir lo intemporal en 
términos de tiempo. En su obra Hua –hsüch hsin-fa wen-ta (Diálogos sobre el espíritu de 
la pintura), Pu Yen-t´u, reputado maestro en Historia y Teoría del Arte (s. xviii, dinastía 
Ts´ing ) señala:
Sin duda es inmenso el uso de i [idea, deseo, intención, conciencia activa, visión justa], 
algo que, sentencia, no concierne solamente al arte pictórico. Subyacente en todo aque-
llo que vive y evoluciona en el seno del universo, el i existe antes incluso que el Cielo y 
la Tierra. En el I-Ching [«Libro de las Mutaciones»] designa ese Casi-nada (o Clic) con 
el que se inicia toda transformación. En la pintura es él el que suscita el espíritu por el 
que se encarna toda figura (Cheng: 2017, p. 45).
Efectivamente, la idea fundamental del Libro de las Mutaciones, como su título indi-
ca, es la de la mutación que rige todas las cosas y que regula ante todo la relación entre las 
tres entidades que son el cielo, la tierra y el hombre. Sobre su difusión e influencia en el 
ámbito extremo oriental sabemos, por ejemplo, que en el terreno de la estética —aunque 
en este caso su referencia sea literaria— el I Ching  tuvo su entrada en Japón en el 
ámbito del sistema ritual de la corte. Un desplazamiento del problema para argumentar, 
a nuestro juicio, un precedente sobre su incidencia en el conjunto de la estética extremo 
oriental y que, en ese caso, nos permite elucidar sobre su influencia sobre el movimien-
to ondulante —o Qifú ( )— del desarrollo lineal del espacio pictórico. Un asunto 
que, no obstante, dada la envergadura de su estudio, precisaría por sí mismo de otra 
10 Sanshin: espíritus de las montañas adorados en Corea en diferentes templos chamánicos, budistas, 
confucianos y taoístas.
11 Shenxian: «Inmortales» taoístas. El término es una combinación de dos ideas que aluden a un Ser 
transcendental de características sobrenaturales (shen  practicantes de la alquimia) y de naturaleza inmor-
tal (xian  seres que han alcanzado la inmortalidad). 
12 Yuzhou: (Espacio/Tiempo - cosmos) Término, acuñado durante la dinastía Han ( ) para designar 
el concepto espacio-tiempo.
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investigación. De cualquier manera, nos encontramos ante otro aspecto fundamental 
de la cosmovisión extremo oriental donde se da una relación armónica entre el macro-
cosmos y el microcosmos. Es decir, entre las imágenes que el cielo envía a la tierra y las 
ideas culturales que en su imitación interpretan los hombres. Una visión naturalista del 
cosmos que explica la existencia de múltiples verdades dentro de un sistema horizontal 
de las relaciones, en el ámbito de un animismo politeísta que ha funcionado como base 
para una estructura social fundamentada en una idea de colectividad, donde la norma 
se centra en la idea del grupo y no del individuo ¿Ha favorecido esto una comprensión 
horizontal en la interpretación de las relaciones? Nos encontramos, por lo tanto, con una 
cosmovisión muy diferente a la antropocéntrica característica de Occidente. Es decir, 
de un conjunto de valores cristianos —cuyo origen monoteísta se encuentra en el Viejo 
Testamento— planteados desde un punto de vista antropocéntrico y dentro de un siste-
ma vertical de las relaciones, donde Dios y el individuo ocupan el estatus más elevado. 
De aquí esa comprensión del yo imbuida por aquella idea de un Dios y verdad únicos 
característicos de la dicotomía occidental. Pero ¿podría esta jerarquía estar relacionada 
simbólicamente con la tradición de la pintura moderna europea donde el esquema com-
positivo gira alrededor de un único foco central? ¿Podría encontrar su correlato en una 
estructura del cuadro —supeditada a un punto de vista homocéntrico— que ha puesto 
el acento en la perpendicularidad del espacio compositivo con respecto a una supuesta 
línea de un horizonte físico y conceptual? De alguna manera, Gauthier puso el acento 
sobre estas cuestiones al señalar que:
[…] La presentación de un objeto en perspectiva es la intersección con la superficie 
plana que constituye la imagen, rectas que relacionan el punto de vista con todos los 
puntos del objeto. Este punto de vista, que supone un único ojo y por añadidura la 
fijeza de la mirada, es perfectamente teórico.
La línea de la mirada, teóricamente horizontal, se posa sobre un plano horizontal cuya 
intersección con el plano de proyección, teóricamente vertical, determina la línea de la 
mirada con la línea del horizonte (Gauthier: 1996, pp. 35-36).
Hablamos de un pensamiento sistémico caracterizado por una visión monoteísta, 
origen de una tradicional separación entre la naturaleza, la sociedad, la divinidad y el 
mismo yo. Una cosmovisión que tiene como referente una figura omnipotente para-
digmática de Occidente, que se relaciona simbólicamente con una jerarquía que —con 
respecto a la sociedad y la naturaleza— otorga al hombre el estatus más elevado dentro 
de un sistema vertical de relaciones. En definitiva, una tradición enmarcada dentro de 
las grandes religiones de Oriente Medio —el cristianismo, el judaísmo y el islam— 
que entienden el origen de la verdad implícito en la revelación divina y para las que la 
representación en imágenes de los temas sagrados resultaba particularmente polémica. 
Una cuestión que, a decir de Gauthier, en relación con el problema de la profundidad 
del espacio pictórico occidental, «nos vuelve a introducir en el corazón de la discusión 
sobre las imágenes, que todas las religiones han debido resolver a su manera mediante la 
prohibición (judaísmo), el compromiso (islamismo), la profusión (catolicismo)» (Gau-
thier: 1996, p. 37). Entonces, esta visión que jerarquiza la separación de la divinidad, 
la naturaleza y el hombre ¿ha podido tener relación con la verticalidad compositiva con 
respecto a la línea del horizonte que encontramos en la pintura europea? Y, en este caso 
¿podría, entonces, cada sistema cultural encontrar su correlato en la estructura espacial 
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de sus pinturas? Llegados a este punto, parece inevitable cuestionarse la lógica de si la 
relación horizontal de cielo/tierra/arte extremo oriental puede plantear la alteralidad de 
su pintura con respecto a la cosmovisión de sus sociedades.
Conclusiones
Hemos visto como las supuestas limitaciones del esquema de la tradición sobre la 
sintaxis de la imagen, lejos de debilitarla, han dado lugar a estilos estructurados de in-
novación y expresión que se han ido enriqueciendo en los diferentes lenguajes pictóri-
cos. En lo que compete a este estudio sobre la comprensión del espacio en la pintura, 
hablamos de una síntesis —en la relación que se establece entre visión y ojo/ sujeto y 
mundo— de las diferencias en la tradición y cosmovisión de dos ámbitos culturales 
distintos. Desde estos planteamientos, en el ámbito extremo oriental encontramos unas 
pinturas donde se representan motivos planos que dependen de ritmos lineales y donde 
los diversos elementos se unen mediante una alternancia rítmica basada tanto en planos 
como aislamientos, en el contexto de una profunda espiritualidad. Una comprensión de 
un espacio pictórico que discurre de manera homogénea —prescindiendo de cualquier 
nexo mimético— corpóreo o espacial en perspectiva —que se perpetuó en el Extremo 
Oriente y se perdió en Occidente con la adopción de la perspectiva como sistema de 
representación y como símbolo13. Lo que se ha dado en llamar un «momento estilístico» 
que, como nos recuerda Belting, permitió que el hombre dejase de mirar iconos para, 
paradójicamente, alcanzar una «mirada icónica» que transformó en imagen la propia 
mirada (Belting: 2014, p. 18). Hablamos por lo tanto de una revolución cognitiva que 
tuvo como análogo teorético una teoría árabe de la visión fundamentada en la óptica 
griega. Esto explica su autoafirmación artística y filosófica, además de su condición prác-
tico/ teórica y también revolucionaria desde el momento en el que su irrupción hizo que 
Europa olvidase la idea del strip cartoon. Es decir, que olvidase la condición narrativa 
implícita en los orígenes de la pintura. Concluimos entonces —y por comparación— 
que desde el Extremo Oriente no se ha concebido el Principio de la Narración Gráfica 
Continua como un sistema espacial y de pensamiento. Su representación se perpetúa en 
la tradición de lo numinoso en el orden de las fuerzas naturales. Por lo tanto, de la intui-
ción de una horizontalidad dilatada, como una dimensión natural exenta de oposición 
entre logos y natura, donde tradicionalmente el yo no ha precisado de un elemento de 
autoafirmación. Concluimos en definitiva que la Narración Gráfica Continua no es un 
proceso intelectual —que, como tal, opera y se expresa dentro de un sistema cultural— 
por lo tanto, no hay lugar para su comprensión ni como símbolo metafísico ni como 
meta-histórico; es decir, como sistema. En cierto sentido está totalmente alejado de la 
comprensión occidental del problema —donde el arte, los mitos, los ritos y el propio 
lenguaje adquieren el estatus de formas de conocimiento— pues no se da en él el dua-
lismo materia-espíritu. 
13 Véase PANOFSKY, Erwin. La Perspectiva como forma simbólica. Barcelona: Tusquets Editores, 
2003.
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Glosario de términos chinos y japoneses utilizados en el texto
Términos chinos para métodos para representar el espacio pictórico
Sānyuǎn 
Método de las tres distancias 
para la pintura de paisaje
Gâoyuân , «alta distancia». Paisaje vertical de planos super-
puestos. 
Shênyuân , «distancia profunda». Representa una panorá-
mica, Píngyuân , «distancia llana» parecido a la perspectiva 
aérea sobre rollo horizontal.
Xianfa 
Método de las líneas (Líneas de fuga) Versión china de la pers-
pectiva 
Aotufa  Método de llenos y vacíos 
Gougufa  Método de triángulos y rectángulos
Términos chinos de soportes horizontales para la pintura
chüan-tzû, hêng-chüan, chüan-chou o 
chüan Rollo de mano en formato horizontal
pingfeng Biombo
ts´e yeh o ts´e  Álbum plegado en forma de acordeón
zhê san Abanicos de tijera
Términos japoneses para soportes horizontales de la pintura
emakimono Rollo de mano en formato horizontal
byōbu Biombo
gachō  Álbum plegado en forma de acordeón
fûkeiga shoshiki 
Formato horizontal de escritura al estilo de la pintura de pai-
saje
sensu Abanicos de tijera
Términos utilizados para expresar el vacío
Ma 
Pausa o intervalo. Concepto budista asociado a un intervalo entre varios ob-
jetos que se relacionan en continuidad.
Xu Término taoísta. Espacio sin contornos donde los objetos pierden su silueta definida
Shûnyatâ Vacuidad o vació. Concepto budista que tiene múltiples significados depen-diendo de su contexto doctrinal.
Kû Del budismo zen japonés: una idea del vacío como generador de vida.
Yohaku Espacio en blanco en la pintura.
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Desde principios del nuevo milenio China se ha convertido en una de las potencias más importantes del globo, expandiendo sus redes comerciales y con-virtiéndose en una parte indispensable de la economía mundial y, sin embargo, 
los detalles de su historia más reciente son apenas conocidos en Occidente. La mayor 
parte de la información que nos llega del país proviene de los medios y de las editoriales, 
los cuales se ven obligados a seguir a rajatabla la línea oficial. Este hecho, en nuestra 
opinión, nos impide comprender de forma exhaustiva la sociedad china, ya que no es 
tarea fácil hallar información imparcial sobre los hechos más desafortunados y sensibles 
en términos políticos acaecidos durante la etapa maoísta, que son los que precisamente 
han dejado huella duradera en la sociedad.
El objetivo de este trabajo es arrojar un poco de luz sobre el estado del sistema sanita-
rio durante la Revolución Cultural (1966-1976), así como sobre medidas tan llamativas 
como los denominados «doctores descalzos». A modo de ilustración haremos mención 
de testimonios de primera mano que se encuentran en la literatura creada por dos au-
tores chinos de la «generación de los jóvenes instruidos», Wang Xiaobo y Jung Chang.
A principios de la década de los 60 la situación en China no podía ser más catastró-
fica. Las radicales políticas económicas y sociales implementadas durante la campaña 
de movilización de masas conocida como el «Gran Salto Adelante» (1958-1961), por 
la cúpula del Partido Comunista, estaban causando decenas de millones de muertos 
(Dikotter: 2010, pp. 324-334) y el país se encontraba al borde del colapso. El necesario 
abandono de dichas políticas supuso una importante pérdida de credibilidad para el 
Partido Comunista de China y la retirada de Mao Zedong (1893-1976) a un segundo 
plano político, dejando el país en manos del moderado Liu Shaoqi (1898-1969), quien 
se dedicó a recomponer el país y deshacer la colectivización.
Sin embargo, entre los años 1961 y 1965 Mao hizo uso de su influencia para re-
cuperar el poder absoluto, reinstaurar el culto a su persona y, sobre todo, eliminar a 
todos aquellos adversarios políticos que habían cuestionado las medidas del Gran Salto 
Adelante.
En mayo de 1966 comenzó oficialmente la Revolución Cultural Proletaria, estable-
ciéndose el llamado Grupo de la Revolución Cultural, un órgano dotado de enorme 
poder legislativo y ejecutivo, compuesto por los fervorosos maoístas próximos al líder. 
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Durante ese mismo año Mao instigó a las masas de jóvenes enfervorizados para que se 
movilizaran y se enfrentaran a toda autoridad sospechosa de trabajar en contra de la 
causa comunista. Los estudiantes de la capital respondieron organizándose en bandas 
de «Guardias Rojos» y se aplicaron a fondo, acosando en un principio a la jerarquía del 
sistema educativo, a los intelectuales y más adelante a cualquier persona considerada 
sospechosa. La misma situación se replicó en las grandes urbes. Se cerraron todos los 
centros educativos, se ofreció transporte gratuito a los Guardias Rojos y se prohibió que 
las fuerzas de seguridad del Estado trataran de controlarlos. Las ciudades quedaron su-
midas en un estado de violencia y de caos que se contagió con rapidez pasmosa a todas 
las poblaciones del país. La economía, apenas recuperada de los efectos del Gran Salto 
Adelante, sufrió de nuevo una gran depresión.
Una vez la oposición quedó eliminada, comenzó la desmovilización de los Guardias 
Rojos mediante la campaña de «subir a las montañas y bajar a los pueblos», de esta ma-
nera «aprenderían como era la vida para el 80 % de la población y profundizarían en 
su comprensión de la revolución» (Lynch: 2016, p. 208). Alrededor de 17 millones de 
jóvenes fueron enviados a zonas rurales, la Revolución Cultural no acabó hasta la muerte 
de Mao en 1976, siendo dicho periodo considerado como los «diez años perdidos».
El foco de nuestro estudio pasa ahora por dilucidar el efecto que tuvo el mencionado 
contexto de caos y exaltación patriótica sobre el sistema sanitario en China. Luego de 
la fundación de la «Nueva China», el acceso a una atención médica era algo en extremo 
complicado; el país había sido asolado con anterioridad por varias décadas de guerras, 
revueltas y desastres naturales. La década de los años 50 vino marcada por eventos de-
vastadores para la sociedad y para la economía, nos referimos a las grandes campañas de 
movilización entre las que incluimos el «Gran Salto Adelante» (1958-1961) que causa-
ron grandes estragos en el país: hambrunas, purgas y destrucción generalizada del tejido 
social. Dichas campañas limitaron aún más la disponibilidad de atención médica. La 
población de China alcanzaba en aquel entonces los 550 millones de personas y sin 
embargo sólo existían 2.600 hospitales, 769 ambulatorios, 30 manicomios, 3 institutos 
de investigación médica y unas 80.000 camas. El personal médico era escaso: 276.000 
doctores de Medicina China Tradicional, 33.000 enfermeras, 50.000 doctores gene-
ralistas y 50.000 médicos auxiliares (Chen: 1985, p. 11). La mayor parte del personal 
sanitario se encontraba en los lugares donde se concentraba su clientela, esto es, en los 
grandes centros urbanos. Las zonas rurales quedaban descuidadas y la atención médica 
más básica quedaba en las manos de curanderos locales.
Cuando comenzó la Revolución Cultura, aprovechando la anarquía y el desgobierno, 
los Guardias Rojos camparon a sus anchas desafiando a toda figura representativa de la 
autoridad. Los doctores y demás personal sanitario del país fueron víctimas del acoso 
generalizado a la intelligentsia en China —eran considerados burgueses pertenecientes al 
sistema feudal tradicional que se aprovechaba de los más débiles. Si además mostraban 
haber tenido una educación en el extranjero podían ser acusados de complicidad con el 
enemigo.
Aunque el concepto de «doctores descalzos» (  chìjiǎo yīshēng) fue acuñado 
en los años cincuenta, se popularizó en los años 60 y 70, cuando millones de campesinos 
pobres fueron seleccionados para recibir una instrucción médica básica. El fin último 
era atender las necesidades sanitarias de las zonas rurales de China donde la población 
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vivía en condiciones miserables y en el más absoluto desamparo en materia de cuidados 
médicos.
El ideólogo de esta iniciativa fue Mao Zedong, consciente de la popularidad y utili-
dad de una medida de tal carácter. En una directiva aparecida en forma de editoriales en 
los principales periódicos nacionales, más conocida como la «Directiva del 26 de junio 
de 1965», Mao señalaba las carencias del sistema sanitario nacional (que había heredado 
del gobierno republicano del Kuomintang), manifestando sorna en cuanto al porcentaje 
de la población que podía acceder a la misma: «El Ministerio de Salud no es el ministerio 
de salud del pueblo, mejor sería cambiarlo a ministerio de salud de las ciudades, de los 
ancianos, o incluso a Ministerio de Salud de los ancianos de las ciudades» (Mao: 1994, 
pp. 216-217)1. En consecuencia, pidió que el foco de la atención médica pivotara de la 
ciudad al campo, y que se acelerase el ritmo de instrucción de nuevos doctores mediante 
la reducción del tiempo y de los contenidos de estudio requeridos para que los estudian-
tes de medicina comenzaran la práctica médica.
Durante los años de la Revolución Cultural más de un millón de «doctores descalzos» 
recibieron nociones básicas de medicina, mezcladas con dosis generosas de adoctrina-
miento político —algunos autores señalan que la instrucción comprendía varios años, 
mientras que en otras fuentes se indica que en algunos casos ésta sólo comprendía apenas 
unas semanas: «las primeras promociones de finales de los 60 (…) recibieron sólo uno 
o dos meses de instrucción, en tanto que promociones (…) de mediados de los años 70 
recibieron un curso más estandarizado de seis meses» (White: 1998, p. 482). Tras los 
cursos de medicina y con un manual de referencia fueron desinados a diferentes grupos 
de trabajo en las comunas. Allí llevaron a cabo tareas de atención primaria y medicina 
preventiva, las cuales, a pesar de su simpleza, parece que sí impactaron de forma positiva 
en las condiciones de vida de la población rural, si bien dicha mejora se debería también 
a las pésimas circunstancias de partida.
El elemento ideológico del fenómeno de los doctores descalzos fue de extrema im-
portancia, los candidatos a ser doctores eran elegidos de entre los jóvenes adeptos al pen-
samiento y a la filosofía de Mao y pertenecientes a las familias campesinas más pobres, 
puesto que en teoría estaban menos corrompidas por los enemigos del pueblo. Muchos 
de los que pasaron a engrosar las filas de los doctores descalzos fueron aquellos «jóvenes 
instruidos» procedentes de los núcleos urbanos que habían sido movilizados hacia las 
zonas rurales, a fin de «aprender a hacer la revolución junto a los campesinos pobres» 
(Jian, Song y Zhou: 2006, p. 298).
Uno de los logros más importantes de los doctores descalzos fueron las campañas de 
prevención y lucha contra enfermedades endémicas, como la esquistosomiasis, causada 
por un parásito, muy común en zonas inundadas como los arrozales (Sun: 2019, p. 20). 
En algunos casos, médicos con formación seria recalaron en comunas por causas relacio-
nadas con las purgas ideológicas que se fueron sucediendo durante aquellos tiempos, lo 
que traía beneficios a la comunidad local, ya que de manera no oficial podían continuar 
la instrucción de los inexpertos doctores descalzos (Heller: 1973, pp. 90-91).
Con la muerte de Mao Zedong en 1976 y con los esfuerzos subsiguientes para moder-
nizar el país por parte de Deng Xiaoping, los doctores descalzos fueron desapareciendo 
1 Hemos traducido la cita original en chino: 
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tras los primeros exámenes de conocimientos médicos serios en 1979; en 1981, aquellos 
que mostraron suficiente aptitud, pasaron a ser denominados «doctores de pueblo» (
 xiāngcūn yīshēng).
Llegados a este punto, convendría reproducir impresiones, así como ciertas noticias 
acerca del sistema de salud pública durante la Revolución Cultural halladas en la litera-
tura china contemporánea. Nos centraremos en aquellos testimonios de escritores chinos 
pertenecientes a la generación de los «jóvenes instruidos» (  zhīshì qīngnián). 
Esta expresión hace referencia a esos 17 millones de adolescentes de ciudad —de clases 
consideradas como privilegiadas— que fueron enviados a diferentes comunas rurales 
para allí ser reeducados por los campesinos, y como parte del movimiento de «subir a 
las montañas y bajar a las zonas rurales» (  Shàngshān xià xiāng yùndòng).
Como testigos de primera mano de la situación de la sanidad en China durante la 
Revolución Cultural hemos seleccionado dos autores: Wang Xiaobo y Jung Chang. De 
ellos mencionaremos varios extractos de sus obras en los que podremos aprehender el 
tipo de situaciones y circunstancias vividas, relativas a la vida de dichos jóvenes instrui-
dos en el contexto de la Revolución, amén de algunas menciones concretas referentes a 
la atención médica que se podía disfrutar en la China rural de los años 70.
Wang Xiaobo (  1952-1997) fue un novelista y ensayista pekinés que, cuando 
llegó la Revolución Cultural, fue asignado a un grupo de trabajo en una comuna rural de 
la provincia sureña de Yunnan. Allí perdió enseguida el entusiasmo de aquella oportuni-
dad para hacer la revolución. Entre sus obras más conocidas destacan la novela La edad 
de oro (1992) y los ensayos El placer de pensar (1996) y La mayoría silenciosa (1997). En 
estas obras se alude con mucha frecuencia a las situaciones vividas durante la Revolución 
Cultural, si bien el autor aporta siempre grandes dosis de humor para aliviar la gravedad 
de las circunstancias descritas2.
Jung Chang (  n. 1952) es una escritora de Sichuan, hija de devotos miembros 
del partido que se unió a los Guardias Rojos cuando contaba con 14 años de edad. Ella 
tuvo el privilegio de recibir alguna instrucción médica antes de ser enviada a las comunas 
como «doctora descalza». Al acabar la Revolución Cultural se fue a vivir al extranjero 
donde publicaría dos conocidas obras: Cisnes salvajes (1991)3 y La historia desconocida de 
Mao (2005). La visión de Jung Chang sobre aquellos tiempos convulsos es mucho más 
sobria, algo que queda reflejado en su estilo.
De entrada, Wang Xiaobo, en su Mayoría silenciosa describe la Revolución Cultural 
en términos generales como «un episodio de histeria colectiva» (Wang: 2009, p. 15), 
si bien admite en el ensayo El placer de pensar que la época en la que sintió se mejor 
persona fue cuando fue un «joven instruido» (p. 29). Este jovenzuelo altruista y lleno 
de ideales que no quería otra cosa sino poder ayudar al mundo entero, sufrió no poco 
trabajando en el campo, de hecho, físicamente no estaba preparado para aguantar las 
jornadas de duro trabajo en los campos. Pasado un tiempo, el joven Xiaobo enfermó, 
algo que describe en la Mayoría silenciosa: 
2 Para más información sobre Wang Xiaobo y su obra ensayística, véase Maíllo, Ismael A. (2019). 
Wang Xiaobo, un ensayista revolucionario (traducción y estudio de sus ensayos más significativos). Salamanca: 
Ediciones Universidad de Salamanca.
3 Todas las citas a esta obra provendrán del original en inglés, Wild Swans, que traducimos aquí al 
español.
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Hubo una vez que durante la temporada de labranza caí gravemente enfermo, tan en-
fermo que de verdad no pude soportarlo más. En ese tiempo no vino nadie a cuidarme, 
sólo había un compañero —que estaba también enfermo— quien, medio sujetándome, 
medio arrastrándome, me acompañó a vadear el río Nanwan hasta el hospital. (Wang: 
2009, p. 17)
En otro ensayo de Wang Xiaobo, que lleva como título La guerra en el vientre, des-
cribe una situación en extremo rocambolesca relacionada con la atención recibida en el 
hospital mencionado antes:
Cuando era joven me puse una vez enfermo y me ingresaron en el hospital. En aquella 
época en el hospital no había doctores, todo el personal médico tenía origen obrero, 
campesino o soldado —todos los médicos de verdad habían sido destinados a diferentes 
unidades, a fin de recibir la reeducación con campesinos de clase pobre y media-baja. 
Sea como fuere, a los que iban vestidos con batas blancas, si no los llamábamos ‘docto-
res’, ¿cómo los íbamos a llamar? En el primer día hospitalizado, el ‘doctor’ vino a hacer 
la ronda, miró los resultados del laboratorio, agarró el estetoscopio y me auscultó de 
arriba abajo; aun así al final abrió la boca para preguntarme: ‘¿Qué enfermedad has 
contraído?’ El caso es que ni había entendido aquella hoja con los resultados de los 
análisis. (Wang: 2009, p. 149)
Tras aquel primer encuentro con un representante del Estado en materia sanitaria, el 
autor pasa a relatar lo que sucedió después. En aquel hospital la única forma de entrete-
nimiento en el hospital era observar a los supuestos «doctores» operar a los pacientes de 
apendicitis, siendo ésta la única operación «fácil» que se llevaba a cabo. Aquellas inter-
venciones tenían lugar en una sala hecha de cristal, dado que al no existir un suministro 
estable de electricidad se operaba mientras había luz natural. Los pacientes apostaban 
cuántas horas serían necesarias para encontrar el apéndice, algo que un doctor de verdad 
haría en minutos. Los doctores de la época argüían que ellos no eran más que veterina-
rios y que el apéndice de caballos y mulas era mucho más fácil de encontrar que el de los 
humanos, además todo esto quedaba justificado por una cita de Mao: «es en la guerra 
donde se aprende a hacer la guerra». El autor observa que lo peor de todo era que se 
obligaba cada vez a un novato diferente a realizar la operación, así todos aprenderían a 
«hacer la guerra». 
En otra ocasión, Wang Xiaobo relata el episodio de un compañero que llega al hospi-
tal aquejado de apendicitis. El autor le ruega que evitara operarse, ofreciéndose él mismo 
a realizar la operación si no había más remedio, pues era hábil mecánico y había presen-
ciados muchas veces la intervención: estaba más cualificado que cualquiera de aquellos 
«doctores». A pesar de esto, el camarada dejó que otros lo operaran sin éxito. La operación 
se alarga innecesariamente durante varias horas, con varias personas que se acercaban a 
rebuscar entre las tripas del camarada para probar suerte en encontrar su apéndice. Cuan-
do ya está a punto de ponerse el sol, encuentran el apéndice y lo cosen como pueden. La 
situación, según el autor, era similar a cuando se lavan las tripas de cerdo.
El autor no sanó hasta que fue enviado de regreso a Pekín junto con su desdichado 
camarada, al que la comida se le escapaba por la incisión de la operación de apendicitis. 
El autor concluye con un comentario irónico sobre cómo su compañero había acabado 
siendo un héroe, por haber cedido sus entrañas «para que los demás pudieran aprender 
a hacer la guerra».
 Ismael A. Maíllo
Esta expresión de «hacer la guerra», extraída de los discursos del Gran Timonel (Mao: 
1965, p. 189), por sí sola nos indica el alto componente ideológico que determinaba la 
elección del personal que sería entrenado para ejercer de doctor descalzo.
En el caso de Jung Chang, podemos observar el fenómeno de los «doctores descalzos» 
desde su punto de vista. En cuanto a su entrada en la profesión médica, en Cisnes salvajes 
relata: 
A principios de 1971, las autoridades de la comuna ordenaron a la clínica que aceptara 
un ‘doctor descalzo’. El término surgió porque se esperaba que tales ‘doctores’ vivieran 
como los campesinos, quienes valoraban sus zapatos demasiado como para llevarlos 
puestos en los campos embarrados. En aquella época se estaba llevando a cabo una gran 
campaña propagandística que exaltaba a los doctores descalzos como una invención de 
la Revolución Cultural. Mi equipo de producción aprovechó la oportunidad para li-
brarse de mí: si trabajaba en la clínica, la brigada —y no el equipo— sería la responsable 
de mi comida y otros beneficios. (Chang: 1991, pp. 424-425)
Es curioso cómo en los equipos de producción de las comunas era común deshacerse 
de los «jóvenes instruidos» proponiéndolos como candidatos a ser doctores descalzos 
—no estaban aclimatados, tenían menos fuerza, comían más o simplemente no cono-
cían las labores que se les asignaban.
La mayoría de estos jóvenes de ciudad tenían poca experiencia en la agricultura y de-
mostraron ser improductivos y poco colaboradores. Por esto, a ojos de los aldeanos, los 
jóvenes instruidos representaban una carga innecesaria, consumiendo más recursos que 
los que producían. (Bernstein: 1977, pp. 132-133)
Sobre la formación recibida por los doctores descalzos, «en vez de largas temporadas 
de preparación los aprendices participarían ahora en cursos intensivos de seis meses en-
focados en la práctica» (Lynch: 2016, p. 221). A esto Jung Chang expresa lo siguiente:
Mao ofreció una cura mágica a los campesinos: ‘doctores’ que podían ser producidos 
en masa… doctores descalzos. ‘No es necesario contar con tanto aprendizaje formal’ 
—afirmó. ‘Deberían sobre todo aprender y mejorar su nivel de competencia a través de 
la práctica’. El 26 de junio de 1965 realizó una observación que había de convertirse en 
guía de referencia para la sanidad y la educación: ‘Cuantos más libros lees, más estúpido 
te vuelves’. Me puse a trabajar sin la más mínima formación. (Chang: 1991, p. 426)
De hecho, el único manual disponible entonces era el Manual del doctor descalzo (del 
que existe una traducción al inglés realizada en 1977) que la joven Jung Chang estudió 
con avidez. Llegado el momento de practicar medicina, la autora describe cómo los cam-
pesinos pasaban «por delante de mí hacia las otras dos mesas», lo que la hacía sentirse 
más aliviada que ofendida (Chang: 1991, p. 427). En Cisnes salvajes también se describe 
la falta de profesionalidad de parte del personal médico, que ni se paraba a desinfectar las 
agujas hipodérmicas ni preguntaba a los pacientes si eran alérgicos a la penicilina, puesto 
que la fabricada en China «no era pura y podía producir graves reacciones, incluso la 
muerte» (Ibidem).
Con todo lo que hemos expuesto hasta el momento, vamos llegando a la conclusión 
de que la profesionalidad del personal médico dejaba mucho que desear. Ante esto cabría 
hacerse las siguientes preguntas: ¿Dónde estaban los verdaderos médicos, los verdaderos 
doctores? ¿Qué hacían?
 Salud pública durante la revolución cultural y el fenómeno de los «doctores descalzos» 
Muchos habían sido purgados durante los años 50 y otros habían permanecido en 
sus puestos, si bien, en una situación precaria, siempre quedaron supeditados a las ve-
leidades de aquellos elementos más revolucionarios: «enfermeras eran ascendidas a doc-
tores y ordenanzas eran ascendidos a enfermeros, mientras los doctores eran obligados a 
vaciar orinales y limpiar ventanas» (Whyte: 1991, p. 721).
Para poder sobrevivir, los doctores tenían que subordinar consideraciones médicas a las 
políticas. Esto producía irracionalidades como cirujanos cancelando operaciones a fin 
de mostrar solidaridad con los trabajadores barriendo suelos y limpiando aseos. En esta 
atmósfera opresiva, algunos doctores decidieron que, ya que mostrar dolor era una reac-
ción burguesa y que aguantar cosas sin encogerse era signo de voluntad revolucionaria, 
no utilizarían anestesia o analgésicos. (Lynch: 2016, p. 210)
En cuanto a dilemas derivados del origen de clase, se daba la siguiente problemática:
Doctores de origen burgués tenían miedo de operar a pacientes proletarios por temor a 
ser acusados de ‘venganza de clase’ si la operación fallaba. A los pacientes se les requería 
revelar su estatus de clase, negándosele tratamiento a [aquellos de las] ‘categorías ne-
gras’. (Wu: 2014, p. 65)
Durante la Revolución Cultural Mao identificó grupos a los que consideraba ene-
migos de la Revolución, pertenecientes a las «Cinco categorías negras» (  hēi wǔ 
lèi), refiriéndose a: terratenientes ( Dìzhǔ), campesinos ricos ( fùnóng), antirre-
volucionarios ( Fǎngémìng), derechistas ( yòupài) y malos elementos (
Huài fèn zi). Pertenecientes a las «Cinco categorías rojas», mucho más prestigiosas, eran 
los trabajadores, campesinos pobres, miembros del partido (militantes), hijos de márti-
res de la revolución y miembros del Ejército Popular de Liberación.
Concluyamos diciendo que la situación de la asistencia sanitaria durante la Revolu-
ción Cultural no fue ni mucho menos la más apropiada. Con todo, el país había estado 
inmerso en una profunda crisis desde el s. xix y había sido devastado por diversas revo-
luciones, levantamientos, catástrofes naturales, guerras civiles, invasiones foráneas, etc.; 
cualquier medida para mejorar el acceso a la atención médica, por pequeña que fuera, 
podía resultar beneficiosa para la gente. Diversos autores señalan cómo las políticas im-
plementadas, incluyendo la de los «doctores descalzos», por muy básicas que fueran, die-
ron lugar a un aumento en la esperanza de vida (Lynch: 2016, pp. 219-221; Kraus: 2012, 
pp. 76-77), a una recuperación de la población, que volvió a niveles previos a la invasión 
japonesa y a una reducción en la mortalidad infantil (Banister: 1987, p. 70; Karl: 2010, 
p. 87). Algunos especialistas en historia de la medicina china señalan que la irrupción de 
los doctores descalzos en las zonas rurales trajo como consecuencia una transformación 
de la percepción local con respecto a la medicina occidental, propiciando la normaliza-
ción y popularización de la misma en el país (Fang: 2014, p. 280; Leung: 2007, pp. 1-3). 
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CRITICISM’S CHALLENGES ON DIGITAL 
REVOLUTION’S LITERATURE: NEW NARRATIVES 
AND TWITTERATURE1
Raúl Pérez Hernández
Universidad de Salamanca – GIR Humanismo Eurasia (USAL)
The new realities in literary production make more than ever necessary a revision of classical patterns when analyzing this type of works. This approach must be based on a two-pronged approach that takes into consideration both the 
evolution of the medium on the one hand and the social evolution that this implies and 
represents, on the other. 
When referring to these new literatures, there are three fundamental axes that are 
particularly relevant to the Japanese market (although not exclusive to it, despite what 
it might seem due to the limited scope in other geographical areas of some of them). 
Specifically speaking, these new forms of literary expression are mobile phone literature 
(keitai shōsetsu), digital stories born on blogs and personal websites (both from amateur 
writers and established professionals), and the so-called twitterature.
From a technical point of view, the element that defines this type of literary cre-
ation as a different space to the traditional ones, is the capacity for dialogue between 
the actors, thanks to the immediacy of the medium where it is published, as well as its 
diffusion in terms of reader’s reach. In the same way, the digital world where they are 
located and the social culture that welcomes them will be two characteristics that, at a 
more profound level, will define this reality, as explained below.
Within these three main types, the differentiation between this Twitter-based litera-
ture and the other two digital variants, lies in their synthesis readiness and the necessary 
plot development. 
At a first approach, it seems that both the mobile phone literature and the one born 
from blogs offer the possibility of a narratological materialization closer to what is un-
derstood by «traditional», in which the main difference with the printed narrative is the 
medium and the dissemination, although, as will be seen later, the reality of its develop-
ment has been quite different in most cases. In them, the synthesis is not bound by the 
configuration of the medium itself as there is no character limit in each message, but it 
is used as a constructive tool of the story and as a differentiating element of medium, 
style and genre. It is necessary to clarify, however, that the case of tweet-based creations 
1 This text is a result of a research program funded by Junta de Castilla y León, within the Research 
Project «Antropología transversal del conocimiento: Castilla-León y Asia oriental (J-425)».
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cannot be identified as micro stories per se, or at least not with all their characteristics, 
since there is the possibility of linking messages that are concentrated in threads with a 
common development, as well as possessing the main characteristic of digital creation in 
its greatest exponent: the possibility of immediate response from the reading mass in all 
its potential, as well as an unprecedented dissemination ability.
But it cannot be ignored that, at a deeper level, there is a differentiation at a commer-
cial level between them, which entails a new possibility of approach towards analysis, 
based on interaction, or the absence of it, of the work mediated through a publishing 
house.
It is also true that the relationship between blog creation and mobile phone literature 
is intrinsic and they share a common origin, but their developments, as well as compos-
ing techniques and publishing expectations, make them differentiate substantially, and 
they are presented as two parallel positions that must be analyzed individually, although 
that common ground for both may be explicit in certain aspects.
kEitai sHōsEtsu and cultural differentiation versus blog literature: 
from light novel amateurism to major production studios
The digital explosion set on the 21st century has fostered, and continues to do so, an 
evolution of communications at an unknown rate until the past decade. Literary reality 
has not been an element that has been isolated from this extremely rapid evolution, but 
has been immersed in it from the very beginning, being an actor of great weight, and of 
even greater potential in terms of its abilities for adaptation.
Digitization and the new forms of expression that it entails, as well as derived tools, 
have transformed the way in which literature is built, distributed and consumed, but 
this process has been carried out very differently in terms of user experience, if publica-
tions of the western and Japanese environments are taken into account.
The digitization of literature, and the medium through which it is consumed, is a 
differentiating point regarding the relationship with the reader that has led to a highly 
successful reality in the Japanese publishing market. While in the western space this fact 
has been standardized as a digital version of printed productions, the Japanese market 
has developed its own concept, which it has exported with a greater or lesser degree 
of success, resulting from access to mobile telephony and connections to the internet 
through this tool: the mobile phone novel.
Fist born as a way to access free literature anywhere, it proved to be an unprece-
dented commercial success, especially among young women and young adults, besides 
not turning out the same in other markets. The idea of free reading of its origin, and of 
many of the subsequent productions, fits into the reality of amateur production seen on 
a vast portion concerning the creative works in the Japanese publishing system, partic-
ularly amongst the amateur creators. In the same way that cartoonists and comic book 
scriptwriters, who generate stories derived from their favorite commercial story lines 
(fan fiction or fanfics2), these free works end up being a springboard for the commercial 
2 Production of any type, although generally used for narrative or comic, based on characters, worlds 
or environments known to the commercial circuit created by fans regardless of the canonical results. They 
usually imply the wishes of their authors regarding plots, interpersonal relationships, etc. It is one of the 
most important elements within the cultural scheme in neopop and pop and mass culture in terms of pro-
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network and the publishing industry for some authors. It is not easy to distinguish to 
what extent these writers seek this editorial success or when creation is carried out out 
of a desire for literary expression, since they have all the tools to freely disseminate their 
productions, regardless of the sieve of a company to decide what publish or not, but 
what is evident is the repercussion at the reader level of this type of creations.
It is important to remember that, at the time of their conception, mobile phones did 
not have the capacity, neither by interface nor by software, to display websites in the 
same way as an internet browser on a computer (current or from that time), reason why 
many of the elements that characterize this type of literary creation must be understood 
within a highly contextualized origin, which has been maintained during the evolution 
of that digital space.
Thus, Hansen expresses that the origins of this form of creation derives from what 
in our environment would be known as «sms language», being adopted in Japan with 
the boom of pagers, which burst into the youth world in an attempt to assimilate social 
prestige, vampirizing the image of success of the kaishain or harshness from the under-
world, represented in the media with this communication tool (Hansen: 2016, pp. 303-
304). This type of communication, with its own language, full of abbreviations, very on-
omatopoeic, etc. went on to a next evolutionary stage, with the appearance of messaging 
services for mobile phones, increasing its capabilities, with the possibility of including 
several lines of text (concentrated in more space on larger screens and with higher res-
olution)3, precursors of the emoji that are used today in all digital media, and that are 
still used as such in various platforms of digital expression. In addition, and due to the 
aforementioned technological limitations, at the beginning of this type of expression, its 
reading had to be limited to 1500-character download packages, a limitation that, in a 
reduced form, has been continued on other platforms, such as it will be expressed later.
Regarding its temporal development, Hansen will establish two key moments in the 
expansion process of these novels. On the one hand, there is the publication of what 
could be considered the first of them. In 2000, a male author, who is almost certainly 
a fictional alter ego of the original author, released a romantic story on digital media: 
Deep love: Ayu no monogatari. However, this novel is presented with a clear financial 
strategy of a publishing house, a direct commercial intentionality, which will have little 
to do with the search for literary expressiveness and open diffusion that will later serve 
to define this type of production. Similarly, it is remarkable that the author is, at least 
theoretically, an adult man, while the bulk of the production that will follow will be 
eminently female, at least for most of its development.
This difference is not so drastic in the case of blog literature, in which authorship is 
divided in a less unambiguous way, both in age and gender, as well as professionalism. 
There are cases of recognized authors who decide to abandon the current editorial mar-
ket, going on to write only on their personal web pages, without actually selling their 
works in a self-published way, such as Yasutaka Tsutsui. There is another point that must 
be put into consideration, regardless the previous statement: the constant search by the 
duction volume and a starting point for a prospective professional career for its authors and a good form of 
discover new points of view for the studios screenplays.
3 Especially popular on digital platforms and print production of comics, widespread used within 
Japanese popular culture. The term is composed of kao (face) and moji (typographic character). Exs. ^ _ ^ / 
(͡ ° ͜ʖ ͡ °).
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industry to buy licenses, characters and works within these creative niches, to adapt 
them to different media and spread them on the commercial circuit, as will be explained 
later.
The second milestone for Hansen, and probably the most notable for its literary 
relevance, will be the appearance in 2004 of Densha otoko. This novel arises as a sort of 
thread derived from a greentext4 at 2channel, one of the best-known websites in Japan on 
the spectrum of textboards and imageboards5, very popular even today. Although at that 
time it was not yet known under that name, Densha otoko did comply with the essentials 
to be considered as one of these texts. It went in that same format to its publication on 
phones, beyond being accessible through web browsers, resulting in added value within 
creativity when developing a narrative far from the standards that were raised so far.
This formal element, the succession of chained responses that generate a homoge-
neous corpus, is not, however, something exclusive to this type of expression. It recalls 
in a very direct way both the epistolary narrative and the chained waka authors, in force 
since at least the Heian era, with the difference, again, of immediacy and conciseness.
It is also characterized by an intention of anonymity typically shown of these web 
pages, and in which its success as visitors (readers) lies.6: Nakano Hitori identifies her/
himself as its author, a pseudonym that can be translated as «One amongst all», even 
establishing an intentional ambiguity regarding gender. Its structure fits perfectly with 
the characteristics of these greentext threads (and with those of the subsequent produc-
tion of keitai shōsetsu) with great profusion in the use of these emoji created from textual 
elements (Western and Japanese, especially katakana), sentences in which hiragana and 
katakana are indiscriminately combined, a large number of onomatopoeias...
This fact links it intrinsically to the next point, with which it shares many charac-
teristics, such as some features of language, the abilities for dissemination, the type and 
quantity of interaction with the reader or the anonymity of at least one of the parties 
(Hansen: 2016, p. 306).
These productions will initially be raised by critics as an example of the decline in 
contemporary literature. Their childish or infantilized language, an alleged stereotypical 
development of plots and excessively hackneyed themes will be the arguments that they 
use when discrediting a means of expression that they do not fully understand, and 
for which they do not have analysis tools that fully cover the creation process and the 
plethora of referential matters within the authors work process. There is, in addition, 
4 Greentexts: A type of narration on the imageboard websites characterized by its main color (text 
with green typography), short and highly fragmented line phrasing, very contextual expressions and their 
own jargon, as well as onomatopoeia and attempts to reproduce facial expressions and gestures through 
the use of typography (kaomoji or other kinds). They are always narrative and the genres cover the entire 
spectrum. Due to their simplicity of technique, as well as reading, they are the most common type of text 
in terms of the viralization of written messages, favoring not only literary production, but a great expansion 
of other types of paraliterary messages, especially urban legends.
5 Imageboards/textboards: Web pages where users, generally anonymously, upload photographs, il-
lustrations, comments, texts or other content, under various threads, in different thematic spaces, organized 
around an index.
6 Anonymity in these portals is key in understanding both their functioning and user interaction. 
Thus, the publications by unregistered users are always signed with a term analogous to Anonymous as their 
nominal identifier. So much so that users are recognized within the scope of these portals under the term 
Anon (s), as a social identifier.
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a second problem. Traditional criticism blames a lack of criteria when it comes to its 
development, because it is too tightly bound to the comments and possible narrative 
options that readers offer during the process. It is true that this method of writing is «fan 
service7» in some cases, but it can generate high quality collaborative works. The author 
goes from having a single criterion for narratological development to becoming a series 
of brainstorming sessions offered by people with strong emotional ties to the characters, 
in the same way as the main author, who will always be the one to write the text, even 
within this anonymity of all parties, it is linked to the readers, through which Tomita 
Hidenori (2005) expresses as a phenomenon known as the «intimate stranger».
The latest trends emerging in this evolution show a change in both authorship and 
target audience. The trends towards an idea of collectivity, of such an intimate union 
between the actors in the communication process, is progressively transformed into 
the standardized publication system. Publishers present works specifically created for 
the medium, seeking to adapt to its characteristics. Thus, there are professional authors 
writing narrative directed, again, at women, generally heterosexual, but this time in a 
higher age range, between 25 and 35 years old. Critics see, for this factor among others, 
that the present moment is assuming the definitive decline of a style that revolutionized 
Japanese literature and reached its greatest commercial and broadcast success in 2007, 
leaving the space to other positions in the literary digitalization, with whom, in some 
cases, they shared at least part of their journeys.
The gender issue in these forms of creation is not a disposable element either. On 
the one hand, the fact that the position of authorship is clearly feminine insofar as the 
narration is open and freely accessible, as well as the age of both authors and readers, 
offer very interesting elements of analysis.
Similarly, the question of choosing the target audience by commercial strategies be-
comes an element that brings the focus to the feminine situation in contemporary Japan 
and that raises a number of questions that, together with what is expressed in the pre-
vious paragraph, will be referred to at the end of the text.
The evolution of the amateur narrative towards a commercial and professional 
approach is closely linked with the above and is portrayed as the process of moving from 
the blog to other media. These first two spaces form a continuum in literary production 
that dissociates them from the concepts of twitterature. In the case of Japan, the 2chan-
nel platform will be especially relevant again for the creation and dissemination of these 
narratives (Saito: 2016, pp. 321-323).
In this process, the most characteristic element that will define its own characteristics 
that differentiate it from the previous point in essence, will be the appearance of what is 
known as light novels. This, however, should not be understood as linear progress, in which 
the text is first created in digital spaces and a commercial expectation is generated through 
them, in order to move to a light novel format and, subsequently, to the audiovisual and 
7 Fan service: This concept, popularized by the successful audiovisual productions by world famous 
franchises framed within the market and focused on the exploitation of the «fan phenomenon», is under-
stood as the development of script lines, characters and narratives that aim to please the maximum number 
of fans, through character features and simple and superficial storylines, direct and easily accessible, based 
on the comments (complemented by market studies and surveys) offered by users openly on their social 
networks, with the intention of obtaining the maximum economic performance, leaving aside quality or 
artistic intent.
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entertainment circuit, but rather its expressions are interconnected through multiple chan-
nels, establishing cases in which, indeed, that is the process, but at the same time, there 
is a large number of cases in which the process presents the inverse route or ordered in 
any other way, in addition, linked to other processes of other authors or lines of stories or 
literary universes or of another nature, marking some radical referentiality, transmediality, 
transtextuality and «translingual capacities» in all the aspects of the message, that tend to 
reunite it, at least in the formal thing, with the materializations of the twitterature.
twittEraturE or the return to the essence
In the third analysis space, there appear both a tool and a digital space that differs 
from the previous ones due to its characteristics, both formal and behavioral at the level 
of user interaction, as well as idiosyncrasies of communication, not only at the digital 
level, but human. It is, with all this, a means that seeks to legitimize itself, in which the 
evolution of textual reality appears naturally, and not the other way around. It is the 
medium that generates this literature. It is not a medium that gathers expressions of 
these types and forms and that was created under those characteristics to adapt to them, 
but that expressiveness, deeply rooted in the classic parameters, as will be seen later, is 
adapted for that platform.
From an interpersonal communication point of view, Twitter represents a radically 
different space to the previous samples of writer-reader meeting and collective creation. 
Forcibly, and, first of all, due to the reduced length in terms of characters that all mes-
sages should keep. In the second place, because the potential for dissemination is expo-
nentially higher, as the platform is constituted as a means of viral expansion through its 
system of relaunching the same complete message, including quotations to the author, 
and the use of labels to identify the threads that refer to the same topic.
As already mentioned at the beginning, this platform will maintain the character’s 
limitation to shape messages, in an even more restricted way than the first keitai shōset-
su. The reduction to the limited number of characters that this format implies (140 in 
origin, 280 nowadays for some languages) leads to the searching for the most essential 
parts in literature, the most direct and precise message towards the sensible and the 
emotional. These types of writing are, so to speak, an analogy of the message within the 
work of the composer John Cage, especially the composition called 4’33 ‘’, in which he 
plays with the truly intrinsic part of music: silence, in order to seek sublimation in the 
musical experience carried by the emotionality of the listener.
Similarly, tweeterature also perfectly captures, as previously advanced, the spirit of 
two Japanese literary traditions: haiku, for its brevity, and renga, for its concatenation 
(Abel: 2016, p. 329).
Due to the enormous volume of production in this medium, as well as the great 
variety of styles and genres, which would make the analysis of individual pieces as ele-
ments of a «macrogenre» (as it would be to analyze all printed novelized production) a 
titanic task, lacking of a proper methodology, Abel himself will propose an organic clas-
sification of Twitter’s literary production, categorizing the individual works, not their 
authors, since they will write from various points on the spectrum.
In doing so, he presents seven fairly classic genres, but wich work relatively accurately 
for this kind of analysis.
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The first of them, more than a genre in itself, can be considered a style and a necessity 
at the same time. Rooted and practically identified with the shōto shōto (the «short-short» 
derived from the American short-short, which achieved overwhelming success in Japan 
immediately after its conception) that was developed in Japan in the 1920s (although 
its maximum expression would come from the 1960s with the science fiction genre 
by Hoshi Shinichi), practically the entire twitterature coincides with its characteristics. 
Freshness of the idea, perfectly condensed development and a surprising ending (Ishika-
wa: 1994) are, together with the combination of abstraction and specificity (Abel: 2016, 
p. 332) the essence of these materializations.
Secondly, he sets generic content creations. It collects most of the productions in 
terms of themes and subject matter, since its definition can be applied to everything that 
does not appear in the rest of the classifications.
As a third type, he proposes love stories. A very prestigious form within the field, as 
exemplified by the fact that the winner of the First Twitter Novel Prize was a story of this 
type (Abel: 2016). What sets it apart from canonical literature is the freshness it brings 
through the medium and, in many cases, its explicit content.
In a fourth place, experimental literature appears as another of the narrative forms, 
with multiple sub-genres, from internal dialogue to followers of the sekai-kei raito no-
beru8, in which human relations actually determine the world, going through stories of 
timelines or body interchange experiences.
Related to the above by its form, Abel refers to intertextual literature as the fifth 
genre. Its main characteristic is the profusion of allusions to characters, spatial settings 
and ambiences and other references to previous literary works, especially from the Japa-
nese and the fairy tale and fable traditions, generally with that element of final surprise, 
although there are examples of proposing estrangement in the beginning. The satirical 
use of this style is also remarkable, multiplying its effect when the referenced work or 
character is, in fact, a satire itself.
His sixth appreciation is established as a step further, building, according to my own 
appreciation, a fusion of the experimental and the intertextual, proposing a «meta-me-
dial» and self-referential literature. It is a self-conscious literature, which is based on the 
very terms that define the medium and its production. Abel states that, of the more than 
25,000 indexed works, 7% mention «story» (monogatari), 6%, «character (s)» (moji), 
5%, «novel» (noberu or shōsetsu), 2% «Twitter novel» (tsuinobe) and another 2% «140 
characters» (140 moji), all of them with an enormous level of allusiveness.
Finally, the narrative considered as fiction/catastrophe narrative appears. It is a lit-
erary exercise of special interest to the Japanese public, not only in this space, and its 
interest lies in serving as a tool to discern cultural differentiation in a space in which 
difference is diluted in pursuit of a universalization of forms. Thus, the reactions to 
traumatic events, with the recent example of the earthquake of March 11, 2011, and 
the subsequent nuclear catastrophe, are reported from the most intimate self and give 
8 Lit. «world» type light novel (seikai). A genre based on the relationship between individuals, which 
is grounded in the particular world created by their interaction. An example of this would be defined with 
a plot centered on two characters who, aware of the same phenomenon, develop the action around them, 
with this phenomenon embedded in their particular vision of the world as the driving force of action.
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the reader an open window to aspects of social organization and mental structure that 
would not be possible to see otherwise.
New critical approaches for new expressions
Moving away from the merely formal and already from a textual analysis, in the 
foreground, it might seem that these elements and this differentiation offered as a basis 
for identification is the only position that the distance from traditional criticism, but 
nevertheless this is not correct.
The mere fact of changing the dissemination tool means that the target reader is 
radically different, as well as their environment, both of emission and reception, trans-
forming the communication chain at all points.
In the same way, the realities to which it refers can be far from the classic narratives, 
especially due to the limitations that the Twitter platform offers, as well as the almost 
immediate communication with the readers of the blog literature and the feedback that 
results, which end up generating almost collective works under the same direction, but 
with multifaceted perspectives.
Another element to take into account for its analysis is related to its own forms of 
expression. Thus, the profusion of onomatopoeia or emotions expressed through typo-
graphic images becomes a defining point, and it can be analyzed both at a stylistic and 
gender levels. Is there a causal relationship between the type and number of expressions 
with this format and the sexual identity or social role with which the author identifies? 
If so, is this expressiveness shared and assimilated as its own by other users with similar 
characteristics or, on the contrary, is it a differentiating element of the creator of the text?
Within that same lexical aspect, the sense of community offered by the use of their 
own jargon within the imageboards is clear, but, when making the leap into the tradi-
tional commercial market, is that sense of identity maintained or is it intended that 
the reader outside that circle feels an estrangement that leaves him or her out of that 
narration and becomes, through the tacit contract with the author and the publisher, a 
spectator who lets himself or herself be carried away by something that he or she does 
not fully understand? Unlike novels that are designed to enter directly to the tradition-
al publishing circuit and which deal with the subject of new technologies and their 
methods of expression and communication9, the authors of these new digital narratives 
do not modify their wording or explain the context to ease the understanding or the 
experience for readers who are unfamiliar with the framework, but rather expect them 
to either already be part of that environment or dive right into it. And it is also true 
that, when these narratives go through the editorial filter, they are not modified for this, 
despite the challenge of approaching a different code, as is the case with reissues or revi-
sions of classic texts in old or disused languages.
From the point of view of gender analysis, there is an important component of 
expression of the feminine, as has been shown several times throughout the text. Thus, 
the voices of young women by authors from outside the commercial circuit present 
9 As is the case of Miyabe Miyuki with his 2001 novel RPG, in which she relates the new trends in 
social relations through the internet, using a style partly adapted from the format of email communication, 
which is still anecdotal for what is daring at the moment, but which does not go into depth neither in the 
authentic social aspect nor in the formal aspect of this type of interactions.
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particular problems, but are at the same time closely linked to the world in which their 
(mainly female) readers must operate, and which not infrequently collides with those ex-
pressed by the professional authors, male or female, of the «official commercial circuit». 
Sexuality, identity and position in society, future prospects in a hostile environment for 
women, are also topics that enter the commercial market. The voice of this authorship, 
foreign to the official commercial space, shares these elements, but under a more critical, 
more acidic and closer to the world vision, even in the most topical romantic stories 
close to a happily ever after ending similar to the fairy tales. They write and are answered 
with immediacy to and from the most daily reality, sharing experiences with the readers, 
which further strengthens the feeling of group, the idea of belonging and the awareness 
of existing in a space in the social, both of the mass reader as of the writers.
Nor is it irrelevant that publishers focus their efforts on an older female audience. 
The female population between 25 and 40 years of age with an acceptable purchas-
ing power has grown in the last 15 years (Goy Yamamoto: 2004; 2009; 2008; 2011), 
transforming Japanese society and highlighting the problems of the position of women 
within Japanese economic and social policies. These «women of the Abenomics» try 
to see themselves identified in fiction, not only as an escape valve, but as a means to 
discover new points of view or examples of similar situations that accompany them in 
a moment of search for social space. In this process, which could be seen as analogous 
to that developed by the male population with the development and rise of the novel of 
the self in the late nineteenth and early twentieth centuries, publishers have found an 
excellent platform on which to consolidate their market in a female population that also 
seeks its space in literature.
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EL DŌJINSHI, DINAMIZADOR CLAVE 
DE LA CULTURA OTAKU
Jorge Rodríguez Cruz
Universidad de Salamanca – GIR Humanismo Eurasia (USAL)
Introducción
Al tratar de construir una imagen estereotípica del otaku, es fácil caer en la etiqueta establecida en la década de los 80 por Nakamori Akio, y más tarde asen-tada por la prensa tras los asesinatos llevados a cabo por Miyazaki Tsutomu. Esto 
es, la del hombre solitario y retraído que apenas sale de casa salvo para comprar mangas o 
figuras hasta el punto de ser considerado hikikomori, y que tiene una obsesión enfermiza 
por personajes femeninos con características moe1. 
Sin embargo, lo cierto es que la propia experiencia de Nakamori se basa casi por 
completo en una visita al Comic Market, la convención otaku más importante de Japón, 
y que se trata, en esencia, de un mercado de compraventa de dōjinshi; es decir, un lugar 
donde los otakus, de hecho, socializan y comparten sus creaciones, lo que les convierte 
no en consumidores meramente pasivos, sino en consumidores y creadores activos. Este 
trabajo pretende poner de relieve la importancia de esta actividad creativa, que a pesar 
de su visibilidad y de las sustanciales diferencias respecto a los fenómenos similares que 
pueden encontrarse en el resto del mundo, parece ignorarse a la hora de estudiar la cul-
tura otaku.
En primer lugar, se analizará tanto el significado como el posible origen del concepto 
dōjinshi, así como las diferentes opiniones que existen acerca de las raíces de este fenó-
meno, y su encaje en el contexto sociocultural, económico e incluso político del Japón 
de la década de 1970.
En el siguiente apartado, se presentará uno de los rasgos esenciales y característi-
cos del dōjinshi en comparación con actividades semejantes realizadas en otros países 
y contextos: la comercialización de este. De esta forma, se analizará el surgimiento de 
un mercado alternativo amateur dentro de las actividades e intereses de los otakus, y su 
evolución hasta convertirse en un elemento clave dentro de la cultura otaku.  
1 Moe: hace referencia a las características visuales y de personalidad diseñadas para hacer atractivo a 
un personaje de ficción para un público en específico. Aunque el término tiende a asociarse con personajes 
femeninos dirigidos a un público masculino, se puede considerar también
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Por último, se pondrá en relación la mencionada importancia cuantitativa del dō-
jinshi y las actividades creativas de los otakus con su influencia cualitativa dentro de la 
industria, tratando de elaborar una conclusión al respecto de esta posible conexión.
¿Qué es un dōjinsHi?
La palabra dōjinshi ( ) está conformada por el término dōjin ( ), que puede 
traducirse como «misma persona» y que comúnmente también hace referencia a los afi-
cionados que producen sus propias obras, y el sufijo shi ( ), que se utiliza para hablar 
de una revista. Por tanto, dōjinshi podría traducirse como «revista realizada por aficiona-
dos», pero coloquialmente se utiliza para cualquier tipo de creación, en especial mangas 
o ilustraciones, que bien pueden estar basados en series de anime, manga, videojuegos o 
incluso productos culturales no japoneses, o bien ser parcial o completamente originales 
(Lamerichs: 2013, pp. 158-159).
Según Cristiano Agostino (Agostino: 2009, p. 7), el término dōjin puede ser léxica-
mente apto para referirse a grupos de personas que tienen un interés común, y señala 
que se ha relacionado con los círculos literarios de la Era Meiji de los que eran parte los 
escritores del género waka. Sin embargo, se desmarca de esta corriente considerando 
que, a pesar del vínculo léxico, esa pretendida continuidad no existe, ya que las bases 
culturales del dōjinshi, que lógicamente derivan de las del manga profesional, se hunden 
en los años de la colonización cultural norteamericana tras la derrota de Japón en la Se-
gunda Guerra Mundial, y el fenómeno como tal no tuvo su génesis hasta finales de los 
años 60 e incluso principios de la década de los 70.
Este génesis puede relacionarse con las tendencias políticas y culturales de la juven-
tud japonesa de esa época, que comenzó a rebelarse contra la sociedad establecida, la 
cultura tradicional y el sistema político, especialmente en el ámbito universitario. Para 
la sociedad japonesa, esta cultura juvenil (wakamono bunka) que floreció a finales de los 
años 60 representaba la amenaza del individualismo, y era temida y menospreciada al 
mismo nivel que las ideologías de extrema izquierda, relacionadas con el comunismo, 
en Estados Unidos o el Reino Unido. Para psicoanalistas como Doi Takeo u Okonogi 
Keigo, era muestra de una profunda inmadurez que podía ser producto de una con-
descendencia propia de la generación de la posguerra, justificándolo con el hecho de 
que los jóvenes universitarios comenzaron a consumir manga, por entonces un medio 
considerado infantil, mostrando un rechazo hacia el propio sistema universitario, los 
adultos o la sociedad, pero generando a su vez un mercado del que se aprovecharon las 
industrias culturales para satisfacer esas nuevas inquietudes políticas y estéticas. De esta 
forma, se relacionaba la tendencia a la introspección, el individualismo y el escapismo 
frente a la sociedad tanto con los jóvenes como con la cultura del manga (Kinsella: 1998, 
pp. 291-292). 
Sin embargo, ya a finales de la década de los 70 las motivaciones políticas de la cultura 
del manga y el dōjinshi relacionadas con la cultura juvenil, cuyo máximo exponente era 
el gekiga2, parecen diluirse hasta prácticamente desaparecer, por lo que el compromiso 
social y la crítica política no acabarían siendo parte relevante de las temáticas del manga, 
2 Gekiga: también conocido como manga para adultos, constituía un género independiente del man-
ga centrado en la crítica política y la reclamación social, especialmente extendido en los años 50 y 60. Fue 
diluido dentro de la corriente general del manga, perdiendo el componente crítico.
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ni siquiera en las tendencias más vanguardistas. De hecho, para Agostino, el principal 
impulsor de la cultura del manga y del dōjinshi no fue ese fervor político de finales de 
los 60 y principios de los 70, sino las consecuencias del llamado «milagro económico» 
japonés, que brindaron a la sociedad un aumento de riqueza y un mayor tiempo libre, lo 
que se materializaría en el establecimiento de convenciones como el Comic Market en 
1975 (Agostino: 2009, p. 9), como lugar donde vender y compartir sus obras.
A pesar de que, en ese sentido, convenciones como el ComiKet están principalmente 
pensadas como mercado de compraventa de dōjinshi, la categorización del mismo como 
manga amateur realizada por Sharon Kinsella (Kinsella: 1998, pp. 289-316) es interpre-
tada por Lamerichs de forma literal3 como una muestra de que el objetivo de los dōjin 
no parece ser realmente económico, sino que se centra en la meta de ascender en la escala 
profesional (no en vano, un número importante de mangakas proceden del ámbito del 
dōjinshi, e incluso combinan con él sus actividades profesionales) o sencillamente de 
compartir sus creaciones; esto es, lo hacen por amor al arte creativo (Lamerichs: 2013, 
p. 159). 
Es en esta frontera entre lo popular y lo underground donde parece situarse el dōjinshi, 
siendo utilizado como escaparate creativo de aquellos contenidos que quedan fuera de 
las líneas editoriales formales. Esto no implica, sin embargo, que conforme un espacio 
vanguardista, pues como he mencionado previamente, el compromiso social y político 
que podía tener el gekiga no solo parece diluirse en el manga formal, sino que también 
termina haciéndolo en el ámbito del dōjinshi incluso con más claridad, a pesar de que 
convenciones como el ComiKet surgieran precisamente para preservar esas corrientes. 
El dōjinshi, en cambio, ha mostrado un gran interés por todo lo relacionado con 
el erotismo o incluso la pornografía, géneros que son explorados de forma masiva en 
este medio, como pudo comprobar Nakamori Akio, el ensayista que acuñó el concepto 
«otaku» en 1983, o en una visita personal realizada al ComiKet 93 de diciembre de 
2017. Esto, en definitiva, es muestra de que el dōjinshi es un medio creativo generado en 
un contexto por y para los otakus.
El mercado del dōjinsHi
Para comprender desde una perspectiva global la relevancia y exclusividad del dō-
jinshi, es necesario compararlo con los fanzine4, los fan-fiction5 o su variante artística, el 
fan-art, que equivalen en Europa y América al dōjinshi japonés en cuanto a tratarse de 
actividades de creación y distribución de obras alternativas u originales realizadas por los 
aficionados, y que se comparten usualmente de forma gratuita en foros y plataformas 
online o en muy limitadas ediciones impresas de forma artesanal por los propios creado-
res, debido sobre todo a las limitaciones impuestas por las políticas de copyright (Morán: 
2007, pp. 35-36).
El dōjinshi, en cambio y a pesar de que no tiene como objetivo principal el benefi-
cio económico, como ya se ha mencionado previamente, ha terminado configurando 
3 Señala que procede del latín amare, que puede traducirse como amor (Lamerichs: 2013, 159).
4 Fanzine: obras que son publicadas por autores no profesionales, con edición artesanal y distribu-
ción reducida.
5 Fan-fiction: abreviado fanfic, obras realizadas por aficionados creadas sobre la base argumental y los 
personajes de una ficción original que es conocida tanto por el autor como por los lectores.
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un verdadero mercado alternativo al mercado formal del manga que no solo se limita 
a convenciones y reuniones masivas de aficionados como el Comic Market, sino que 
ha trascendido ese ámbito amateur hasta incorporar a tiendas físicas de segunda mano 
como la franquicia Mandarake o el propio Amazon Japan. Esto se debe, según Lameri-
chs (Lamerichs: 2013, pp. 159-160), a la consideración de los dōjinshi no como meras 
copias o productos de aficionados, sino como creaciones únicas de pleno derecho con un 
importante valor de coleccionista, que en algunos casos incluso pueden llegar a alcanzar 
precios desorbitados; esto es, comprenden un arte en sí mismos. Esta mercantilización y 
puesta en valor favorece, en última instancia y en contraposición a lo que ocurre con sus 
homónimos occidentales, la preservación de los dōjinshi, en especial de los más valora-
dos, y los vuelve culturalmente mucho más accesibles. 
Si bien la distribución y compraventa física de obras dōjinshi impresas parece ser más 
típica de la cultura otaku japonesa, es sencillo ver reflejada esta filosofía en la vertiente 
online de este fenómeno, que abarca desde la venta de ejemplares de segunda mano en 
subastas en línea (Noppe: 2014, pp. 186-187), a servicios que brindan alojamiento y 
acceso gratuito a estas obras, como TINAMI, Pixiv6, Nico Nico Douga7, que han cola-
borado en ocasiones tanto con editoriales de manga como Kadokawa, como con el mis-
mo ComiKet, además de incontables blogs, foros y páginas webs individuales (Noppe: 
2014, pp. 193-197). 
El impacto que la cultura otaku online puede tener en las actividades físicas de los 
aficionados o en la cultura otaku en general es difícil de cuantificar. Se puede conside-
rar que Internet favorece, por un lado y en una línea similar al manga convencional, la 
publicidad de los dōjinshi más famosos a través de discusiones e incluso de la creación 
de auténticos clubs digitales de aficionados, reflejándose en una posición privilegiada 
dentro de las convenciones físicas; y, por otro lado, el desarrollo del mismo tipo de ac-
tividades (creación, distribución, consumo y discusión) entre aquellos aficionados con 
dificultades para adquirir ejemplares físicos o asistir a las convenciones más importantes, 
bien por su situación económica, bien por formar parte de la invisible porción de otaku 
que residen en el mundo más rural (Noppe: 2014, p. 197).
El corazón del dōjinsHi: las convenciones
Sin embargo, el núcleo funcional y el método tanto de contacto como de com-
praventa de dōjinshi más característico son las convenciones, que a pesar de recibir en 
japonés los nombres de ibento ( ) o incluso dōjinibento ( ), lo 
que puede parecer que tienen cierta semejanza con las convenciones de aficionados a la 
cultura otaku fuera de Japón, lo cierto es que suele hacerse referencia a ellas como 
 (sokubaikai), que puede traducirse como «evento de exhibición y venta». De hecho, 
según el Yano Research Institute, todavía en 2011 alrededor de la mitad del valor total 
de la venta de dōjinshi se asociaba a las convenciones, sobre todo de aquellos de nueva 
creación, que las utilizan como escaparate. Sin embargo, a pesar de su importancia como 
punto de encuentro, la importancia económica de las convenciones ha comenzado a 
6 Tanto TINAMI como Pixiv son servicios de alojamiento de imágenes al estilo del deviantART en 
lengua inglesa.
7 Nico Nico Douga puede considerarse un servicio parecido a YouTube de alojamiento de vídeos.
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decrecer levemente en los últimos años al mismo tiempo que las tiendas de dōjin y los 
mercados en línea están experimentando un crecimiento (Noppe: 2014, pp. 161-162).
En 1975, un grupo de jóvenes aficionados y críticos de manga formado por Yone-
zawa Yoshihiro, Aniwa Jun y Harada Teruo, se asociaron para fundar el Comic Market 
como paradójica respuesta al incremento de popularidad del manga, que provocó que 
las obras más underground fueran rápidamente desplazadas de las revistas convenciona-
les hasta prácticamente desaparecer del mercado formal; de esta forma, en palabras del 
propio Yonezawa, se produjo una regresión que llevó este tipo de creaciones a corrientes 
amateur no convencionales. El ComiKet surgió, por tanto, como un mercado para este 
manga amateur que se mantenía en los márgenes de los criterios convencionales (Kinse-
lla: 1998, p. 295).
La primera edición del Comic Market, celebrada el 21 de diciembre de 1975, contó 
con 32 puestos de venta y unos 700 asistentes. Después de un crecimiento sostenido 
durante su primera década, desde 1986 las cifras de asistencia al ComiKet comenzarían a 
dispararse desde unas pocas decenas de miles hasta alrededor de 250.000 en 1990; desde 
entonces, ha crecido exponencialmente hasta situarse en una horquilla estable entre los 
500.000 y los 550.000 asistentes en las ediciones 92 y 93 celebradas en el año 2017, 
según los datos expuestos en su página web oficial8. 
Pero la importancia de esta convención no se mide únicamente en el número de sus 
asistentes, sino en las cifras de «círculos de manga» que intentan disponer de su propio 
espacio en el evento y en el número de puestos de venta individuales; en números faci-
litados por Sharon Kinsella (Kinsella: 1998, p. 296), de un estimado máximo de hasta 
50.000 círculos de manga existentes en todo Japón a principios de los años 90, alrededor 
de 30.000 presentaban sus solicitudes para disponer de uno de los 16.000 stands dispo-
nibles en cualquiera de las dos ediciones anuales del ComiKet celebradas en el Harumi 
Trade Center. A partir de 1996, la organización del ComiKet se trasladó al Tokyo Big 
Sight de Ariake, cercano a la isla de Odaiba, un centro de convenciones mucho más 
grande que permitía un mayor número de puestos, hasta 35.000.
Para Lamerichs (Lamerichs: 2013, p. 161), el ComiKet se caracteriza tanto por su 
tamaño e influencia como por su diversidad. En el contexto del evento, y aunque la 
mayoría de la actividad de compraventa de dōjinshi se ciñe a obras manga o ilustraciones 
realizadas por los aficionados, engloba dentro del concepto a cualquier tipo de produc-
ción artística o artesanal realizada por los otakus, desde joyería hasta cosplay, pasando por 
ensayos, colecciones de cualquier tipo de producto o exposiciones de fotografía.
En contraposición al ComiKet, a principios de los años 90 surgió el Super Comic 
City, que se celebraba en el Harumi Trade Center de Tokio en abril, atrayendo a parte 
de los círculos de manga que se habían quedado sin puesto en las ediciones del Comic 
Market (Kinsella: 1998, p. 296). Esta convención cuenta con una edición que se celebra 
en Osaka, y que ha conseguido ser reconocida por enfocarse en los dōjinshi consistentes 
en mangas amateur, y por centrarse el público femenino, con una oferta basada exclusi-
vamente en géneros como el «boy’s love» o el yaoi. Lamerichs reconoce que estos géneros 
también tienen presencia en el ComiKet, que cuenta con un «girl’s day», pero señala 
que también existe un día dedicado a los hombres, con una preeminencia de los géneros 
hentai y yuri (Lamerichs: 2013, p. 161).
8 https://www.comiket.co.jp/archives/Chronology.html
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A pesar de ello, si atendemos a los datos ofrecidos por la página web oficial del Comic 
Market, la presencia de puestos atendidos por aficionadas dobla e incluso triplica en 
cada edición a los atendidos por hombres, permitiendo concluir, de esta forma, una muy 
evidente preeminencia tanto de mujeres dōjin como de obras y géneros pensados por y 
para ellas, no solo en el Super Comic City de Osaka, sino en el mismo Comic Market y 
en el ámbito del dōjinshi en general.
El dōjinsHi como clave de la cultura otaku
La relevancia del dōjinshi como actividad realizada por los otaku no se limita única-
mente a una valoración cuantitativa, en cuanto a los números de obras en circulación o 
a la considerable cantidad de asistentes a las convenciones dedicadas a su compraventa, 
o a una cuestión cualitativa, referente al desarrollo de géneros e inquietudes que no en-
cuentran espacio en el mercado convencional del manga; sino que concierne a la propia 
definición del otaku, tanto en su identidad individual y colectiva, como en el estereotipo 
que la sociedad tiene del mismo.
A finales de los años 70, el gran éxito obtenido por obras de anime de ciencia ficción 
como Macross (1982) (Okada: 1996, p. 12), Space Battleship Yamato (1977) o Mobile Suit 
Gundam (1979), generó una gran atracción hacia el manga y el anime por parte del nu-
meroso colectivo de aficionados a la ciencia ficción (Morikawa: 2012, p. 6). Estos nerds 
de la ciencia ficción que comenzaban a interesarse por el manga, fueron descritos por 
Shirakawa Shōmei en 1981 en la revista para aficionados del anime llamada Fanrōdo9, 
otorgándoles unas características físicas y de actitud que conformarían el germen de la 
etiqueta «otaku». Sin embargo, los nerds de Shirakawa eran, de hecho, una descripción 
de los adolescentes que formaban parte de los clubs de cultura escolares (Shirakawa: 
1981, p. 70), en cuyo seno surgieron, alentados por la celebración del Comic Market, 
los círculos de manga (Kinsella: 1998, p. 296). Se puede inferir entonces, a este respecto, 
que la creación de dōjinshi debía ser ya una actividad de considerable importancia dentro 
de los intereses de estos antecesores de los otakus.
La principal prueba de ello estiba, de hecho, en la propia dinámica expansiva del Co-
miKet. El aumento progresivo, y más tarde radical, del que gozó el evento a lo largo de 
los años 80, está directamente relacionado con la integración de los nerds de Shirakawa 
al conjunto de aficionados al manga y el anime (Morikawa: 2012, p. 7). Que Nakamori 
Akio, autor de los ensayos titulados Otaku no kenkyū10 publicados en 1983 en la revista 
Manga Burikko, y responsable de la acuñación y definición del concepto «otaku», reali-
zara su descripción a partir de los asistentes al ComiKet de 1982 (Nakamori: 1983a), es 
muestra de la importancia que ya entonces tenía el evento para los aficionados, y vincula 
de forma directa la definición de otaku con la creación y distribución de dōjinshi. De he-
cho, el propio Nakamori reconoce que el término «otaku» no fue acuñado directamente 
por él, sino que los asistentes al ComiKet lo utilizaban como sustituto de kimi u omae, 
pronombres de segunda persona que eran más comunes entre los jóvenes de la época 
(Nakamori: 1983b).
Azuma Hiroki, en su relevante obra de 2001, , tradu-
cida al inglés como Otaku: Japan’s Database Animals, lleva más allá de lo meramente 
9 En el original japonés, , una adaptación al japonés del inglés Fan Road.
10 En el original japonés, , que puede traducirse como Estudio de otaku.
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conceptual la importancia de los dōjinshi, a los que da el nombre de  (ni-
jisōsaku, que puede traducirse como trabajos derivados), para la cultura otaku, y los 
sitúa como una de las características clave de la misma, entendida como ejemplo de la 
posmodernidad. Azuma señala que esta actividad, y en concreto el mismo ComiKet, ha 
conformado el núcleo de la cultura otaku tanto cuantitativa como cualitativamente en 
las últimas décadas, y que la relevancia que los otaku otorgan a los trabajos derivados, 
que consumen con igual intensidad que las obras originales, ha desdibujado la frontera 
entre lo original y la copia, dando lugar a una situación de simulacra en que, en definiti-
va, los productos otaku surgen de una cadena de obras originales y copias que se influyen 
mutuamente (Azuma: 2001, pp. 40-41).
Sin embargo, Azuma detiene ahí su reflexión, estableciendo la conexión entre la 
industria del manga y el anime formal y la cultura otaku de los aficionados como úni-
camente vertical: señala que, originalmente, el proceso se iniciaba con una obra manga 
original, seguida de una adaptación al anime que multiplicaba exponencialmente su 
popularidad y, al final, generaba la explosión de trabajos derivados. Aunque él mismo re-
conoce que este «orden establecido» parecía ya caduco a finales de los años 90, lo achaca 
sobre todo a la revolución de Internet y del fenómeno multimedia, pero no deja de con-
siderar al dōjinshi como un trabajo derivado de una obra original (Azuma: 2001, p. 63).
La verticalidad de la relación que plantea Azuma no explica, sin embargo, por qué, 
frente a la «economía de regalo» que impera en el ámbito del fanzine occidental, donde 
el intercambio de obras realizadas por aficionados funciona en un ámbito gratuito y 
principalmente online, el caso japonés muestra, en palabras de Noppe, una «economía 
híbrida» donde se tolera e incluso favorece el beneficio económico que ofrece esta activi-
dad (Noppe: 2014, pp. 209-210).
Podemos enumerar varios motivos que podrían explicar la permisividad frente al 
dōjinshi de editoriales como Kadokawa o, en general, de la industria del manga y el ani-
me. Por un lado, el consumo de trabajos derivados termina siempre derivando de forma 
evidente en un aumento de la cuota de popularidad de las obras originales, implicando 
una valiosa publicidad prácticamente gratuita. Por otro, el hecho de que muchos autores 
que más tarde han terminado formando parte del mercado formal, iniciaran su carrera 
en el ámbito del dōjinshi o incluso sigan participando del mismo, hace muy permeable la 
relación entre la industria y el aficionado, como afirma Noppe, y supone la mencionada 
por Azuma disolución de la frontera entre la supuesta copia, que no se considera como 
tal según Lamerichs, y el original.
Según entrevistas personales mantenidas entre marzo y mayo de 2018 con el his-
toriador de la cultura otaku, Yoshimoto Taimatsu, y el profesor Hikawa Ryūsuke de la 
Universidad de Meiji, esta permeabilidad es la verdadera clave que sitúa al dōjinshi como 
un elemento dinamizador de la cultura otaku. Según ellos, la industria favorecería la 
creación e intercambio de dōjinshi no solo por una cuestión de estrategia de marketing, 
en cuanto al aumento de las cuotas de popularidad o publicidad gratuita, sino por un 
motivo pragmático: el ejemplo más claro es la atención que la industria pone a un even-
to como el ComiKet, ya que este supone, por un lado, un verdadero vivero de futuros 
creadores, y por otro, un ámbito donde realizar continuos estudios de mercado de las 
tendencias más populares entre los aficionados, lo que permite retroalimentar a las obras 
originales generando y renovando los elementos populares que el mismo Azuma Hiroki 
 Jorge Rodríguez Cruz
identificó como moe, y que sirven para la creación de obras adaptadas perfectamente al 
gusto y preferencias de los otakus.
En conclusión, la relación entre la industria formal del manga y el anime y los otakus 
como aficionados y consumidores no parece ser exclusivamente lineal y unidireccional, 
sino más bien responder a un modelo circular, cuyo centro dinamizador es, precisamen-
te, la actividad del dōjinshi, que permite canalizar la creatividad de los otakus y conver-
tirla en un elemento de inspiración e influencia para la industria, favoreciendo de esta 
forma la creación de nuevas obras originales que, en última instancia, darán lugar a más 
reinterpretaciones de los aficionados. Se puede afirmar, por tanto, que el dōjinshi es clave 
para la cultura otaku japonesa.
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El fin del siglo xix fue un periodo turbulento y de grandes cambios en la his-toria de la nación coreana. Durante mucho tiempo Corea había mantenido una política de reclusión y aislamiento limitando sus relaciones internacionales a las 
mantenidas con China que seguían una dinámica tributaria regida por la cosmovisión 
sinocentrista y el concepto del sadaejuui (servir al grande) y con un comercio limitado 
con Japón en el marco de la diplomacia kyorin (relaciones vecinales). Sin embargo, este 
periodo se ve finalmente interrumpido cuando Japón fuerza la apertura al comercio de 
Corea utilizando la diplomacia de cañonero que culminaría en el tratado desigual de 
Ganghwa (1876) entre ambas naciones. La apertura de Corea al comercio internacional 
dio comienzo a un proceso de modernización en Corea y a luchas de poder entre las 
tres potencias vecinas (China, Rusia y Japón) por extender sus áreas de influencia en la 
península. Las victorias de Japón en la Primera Guerra sino-japonesa (1894-1895) y la 
Guerra ruso-japonesa (1904-1905) les otorgan una posición de dominio en la península 
que a partir de 1905 se convierte en protectorado de Japón para ser finalmente anexio-
nada como colonia en 1910. 
Desde el punto de vista de la historia de la intelectual coreana este proceso de cam-
bio político-social supuso también el surgimiento de una nueva clase de intelectuales, 
nacionalistas moderados que despreciaban el concepto del sadaejuui y lo culpaban del 
retraso coreano con respecto a otras naciones. Los intelectuales pertenecientes al movi-
miento sirhak (aprendizaje práctico) habían llevado a cabo ciertos intentos de alejarse de 
esta forma de pensamiento, pero siempre en un marco de actuación neoconfuciano. Los 
nuevos intelectuales compartirán con los antiguos la alta estima de la educación como 
forma de lograr el desarrollo moral y espiritual (Seth: 2011, p. 274), pero propugnarán 
la adopción de muchos aspectos de la cultura occidental y al mismo tiempo buscarán de-
finir el carácter único la tradición coreana. Un gran representante de esta tendencia es Yi 
Kwangsu (1892-1950) quien es además ampliamente considerado padre de la literatura 
moderna de Corea con la publicación de su novela Mujong (en inglés: The Heartless) en 
1917 (Lee: 2005, p. 6). Se trata de una obra de carácter didáctico en la que realiza una 
crítica a los valores tradicionales. 
Conviene recordar que desde 1910 (y hasta el fin de la Segunda Guerra Mundial 
en 1945) Corea fue colonia del Imperio del Japón, lo que afectaría de diversas formas 
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al desarrollo de la actividad de estos nuevos intelectuales. Por tanto, la época que vio el 
nacimiento de la literatura moderna en Corea constituye aún una etapa dolorosa en la 
memoria colectiva de la nación coreana de la que quedan sin resolver traumas históricos 
que lastran significativamente la normalización de las relaciones con Japón. En el ám-
bito literario, sirva a modo de ejemplo poner la atención sobre el hecho de que grandes 
promesas de la literatura coreana murieron de forma prematura debido a la situación co-
lonial a su paso por las cárceles japonesas, en las que las precarias condiciones sanitarias 
hacían que a menudo contrajesen todo tipo de enfermedades. Este fue el caso de escrito-
res con un gran peso en la historia de la literatura nacional coreana, como por ejemplo 
el célebre poeta Yun Dongju (1917-1945) quien murió en una cárcel en Fukuoka con 
tan solo 28 años y también Yi Sang (1910-1937) escritor y arquitecto de profesión que 
da nombre a un célebre premio literario en Corea del Sur y que fue encarcelado por crí-
menes de pensamiento en Tokio a los 27 años, una muerte que ya auguraba pocos meses 
antes en su obra Jongsaenggi (en inglés: Dying words).
Desde un plano cotidiano, el contexto político significaba para los escritores que sus 
obras fuesen sometidas a una gran censura por parte del gobierno colonial. Sin embargo, 
a pesar del contexto político opresivo, durante estas décadas se cultivó el campo de la 
literatura y grandes obras vieron la luz mientras que otras se recuperarían y serían publi-
cadas décadas después. De entre la diversidad de temas que solían tratar los escritores, 
el presente trabajo se centrará en uno recurrente de la época, la narrativa que gira en 
torno a la figura del intelectual y su problemática. En primer lugar, un hecho fácilmen-
te contrastable en las biografías de los autores de este periodo es que gran parte de los 
nuevos intelectuales realizaban estancias formativas en Japón, país que ofrecía mayores 
oportunidades en este campo al haber iniciado su proceso modernizador con décadas de 
ventaja con respecto a Corea y que además constituía la metrópoli del imperio japonés. 
Muchos escritores plasmaban estas experiencias en sus primeras obras, imbuidas de 
elementos autobiográficos. Sería por ejemplo el caso de Kwadogi (Tiempo de transición) 
de Chae Mansik escrita en 1923, aunque publicada de manera póstuma a partir de un 
manuscrito incompleto en el que algunas partes están censuradas y otras faltan (Kim: 
2018, p. 265). El contenido está muy en línea con relatos similares y las vivencias del 
propio autor y de otros intelectuales coreanos en Japón. Presenta la historia de tres 
jóvenes universitarios coreanos (Pongu, Hyongsik y Chongsu) que estudian en Tokio. 
Se centra en sus romances pasados y actuales. En primer lugar, se habla de Pongu, su 
relación con su esposa, el suicidio de esta y finalmente sus nuevos intereses amorosos. 
Hyongsik se encuentra en su residencia para estudiantes con una estudiante japonesa 
llamada Munja y cuando Hyongsik y Chongsu se mudan a la residencia más espaciosa 
en la que vive Pongu, la chica también se muda con ellos. Para ellos, Munja es misteriosa 
y poco familiar, tiene un atractivo y una sensualidad muy distintas a la de sus esposas 
en Corea. Ella trata de seducir a Hyongsik quien en un principio resiste sus avances 
por estar casado, sin embargo, tras varias noches teniendo conversaciones bajo la luz de 
la luna finalmente acaban manteniendo relaciones sexuales. Después de eso Hyongsik 
sigue mostrándose reticente a sus avances a pesar de que Munja asegura conformarse 
con ser su amante por miedo romper su matrimonio. Fantasean con la posibilidad de 
llevar su romance al extranjero donde no serían juzgados, fantasías que contienen de 
manera implícita las propias limitaciones de Hyongsik como sujeto colonizado en sus 
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interacciones con una mujer japonesa en la metrópoli. Munja también intenta seducir 
a Chongsu (quien también está casado), pero este se resiste y cuando finalmente cae en 
la cuenta de su propio deseo hacia ella decide tomar la decisión de regresar a Corea. En 
esta obra Munja representa a una femme fatale para los protagonistas, quienes se habían 
casado con mujeres tradicionales en Corea antes de emprender sus viajes de estudios. 
Esta era una forma de proceder común en la época y lo normal era que las familias 
concertasen los matrimonios por intereses sin tener en cuenta la opinión de los futuros 
novios, de esta manera resultaba frecuente que las nuevas esposas tuvieran que esperar 
pacientemente en Corea a que sus maridos finalizasen sus estudios en Japón.
Este tipo de relaciones a menudo resultaban frustrantes para los jóvenes intelectuales, 
que habiendo experimentado una mayor libertad en Japón regresaban con sus esposas en 
el ambiente más opresivo de Corea y a menudo la comunicación resultaba difícil debido 
a la diferencia educativa. Al otro lado del espectro, las pocas mujeres que recibían una 
educación moderna y tenían la oportunidad de viajar al extranjero para ello también 
reflejaban historias similares en sus obras en cuanto a temática, pero muy diferentes en 
su contenido debido a la división de género existente. Este sería el caso de relatos como 
Kyonghui de Na Hye-sok (1896-1948) publicado en 1918 que trata la problemática 
de las estudiantes desde una óptica femenina. La protagonista del relato es una mujer 
moderna que regresa de estudiar en Japón, mientras que el resto representan los valores 
tradicionales ya sea mediante una defensa activa de los mismos o una complicidad pasi-
va perpetuando de esta manera los roles de género premodernos. Mientras que el resto 
de los personajes femeninos identifican vivir una vida plena o feliz con la estabilidad 
económica proporcionada por el marido, la producción de un descendiente varón y la 
crianza de los hijos, Kyonghui tiene otros ideales más elevados y trata de defenderlos 
mostrándose como una mujer ejemplar. Al final de la obra surge el dilema del matrimo-
nio, ya que el padre e Kyonghui considera que ha llegado el momento de concertar su 
matrimonio, lo que irremediablemente interrumpiría sus estudios. Para estas mujeres 
educadas, el matrimonio constituía una herramienta de control patriarcal que en última 
instancia impedía en la mayoría de los casos su desarrollo como sujetos independientes 
con respecto de sus maridos. Debido a las relaciones de poder el matrimonio afectaba de 
diferente manera a ambos géneros.
En el caso de los hombres, es en gran medida la condición de Corea como colonia 
de Japón y la censura imperante lo que impide que desarrollen el papel que se espera de 
ellos como líderes nacionalistas e intelectuales. Además, desde un punto de vista estruc-
tural, Corea continuaba siendo una sociedad mayoritariamente agraria con un bajo ín-
dice de alfabetización, lo cual significaba una demanda muy reducida el mercado laboral 
de la colonia de estos intelectuales y a la vez dificultaba que su mensaje pudiera llegar 
con facilidad a la masa analfabeta. Todas estas cuestiones unidas a las dificultades econó-
micas (que en muchas ocasiones eran causadas por los problemas a la hora de encontrar 
empleo) quedaron plasmadas en la literatura de la época tomando diferentes estilos en 
función del autor. Este breve análisis se centrará en las maneras en que abordaron la 
problemática de los intelectuales tres reconocidos autores de ficción de la época: Hyun 
Jingeon (1900-1943), Chae Mansik (1902-1950) e Yi Sang (1910-1937).
Uno de los relatos más conocidos de Hyun Jingeon, Sul Kwonhanun Sahui (En in-
glés: A Society that drives you to drink, 1921) está protagonizada por la esposa de un 
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intelectual. Al inicio del relato se describe una situación típica para la época, desde el ca-
samiento la pareja ha estado separada durante varios años mientras el marido estudiaba 
en Tokio. Al no haber recibido una educación su esposa no era capaz de comprender del 
todo qué estaba haciendo en Japón, pero tenía puestas grandes esperanzas en que a su 
regreso podría vivir sin preocupaciones económicas gracias a los retornos de la educación 
de su marido. Sin embargo:
Finally he was home for good. A month passed, and then another. But his activities 
seemed inconsistent with her expectations. He was no different from those who hadn´t 
studied. Well, actually there was a difference: others made money; her husband, thou-
gh, spent money, his family´s money. (Hyun: 1998, p. 9)
El optimismo inicial con respecto a la educación y que se ve reflejado en obras li-
terarias con fines didácticos como Mujong de Yi Kwangsu es cuestionado por muchos 
de los intelectuales que la reciben debido a que pronto descubren que no hay demanda 
para ellos en la fuerza de trabajo colonial. Los ejemplos de intelectuales incapaces de 
prosperar económicamente a pesar de su nivel educativo son frecuentes en la literatura 
el periodo, otro ejemplo podemos encontrarlo en la figura del tío en el relato Chisuk 
(en inglés: My idiot uncle) de Chae Mansik publicado en 1938, un intelectual socialista 
que a pesar de haber estudiado economía depende de su esposa para subsistir y al que su 
sobrino describe del siguiente modo:
Sure, he had all those years of schooling, college too, but what´s he got to show for 
it? He idled away his shining youth, his reputation´s ruined because he´s an ex-con, 
god-awful disease inside him, stretched out eyes shut night and day year round in a tiny 
rented room that´s dark as a cave. (Chae: 2003, p. 7)
Sul Kwonhanun Sahui prosigue con una descripción de cómo la frustración de este 
intelectual en particular va creciendo hasta que se entrega a la bebida ante la impotencia 
de su esposa que trata de evitarlo. El momento clave de la obra vendrá cuando por fin el 
marido trate de dar explicaciones a por qué bebe tanto ante el interrogatorio insistente 
de la esposa: 
All the groups we lowly Koreans have organized are fragments of this society and they 
are all alike. What’s there to do in a society like that? The fellow who tries to do some-
thing is a fool. The fellow who has his wits about him throws up blood and dies- no-
thing he can do about it. And if he doesn’t die, then he’s left with absolutely nothing 
but booze. There was a time when I decided to do something, and I gave it a try. It all 
went up in smoke. I was a fool... I don’t drink because I want to. These days I’m used 
to booze, but when I was first drinking, I practically killed myself- remember? A person 
who hasn’t gone through the suffering of being drunk can’t possibly understand. The 
splitting headache, the stuff you drank coming back up... Even so, it’s better than not 
drinking, because you’re not suffering mentally even though you’re hurting physically. 
(Hyun: 1998, p. 14)
Como se puede apreciar en el fragmento el marido culpa a la sociedad coreana de su 
alcoholismo, a la frustración por la imposibilidad de hacer nada que es una referencia al 
propio contexto opresivo en la colonia y también incluye una crítica hacia la conducta 
de los propios coreanos. El alcohol constituye una manera de escapar a estos problemas 
psicológicos de manera momentánea, aunque sea a costa de infligirse un daño físico. 
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Por su parte la esposa no comprende del todo qué es esa sociedad de la que habla, pero 
acepta como válidas las explicaciones y termina preguntándose: «Why does this wicked 
«society» drive him to drink? She whispered in despair»
De esta manera Hyun se alinea con la tendencia a la victimización de los intelectua-
les que podemos encontrar en otras obras de esta época ofreciendo un análisis que no 
reflexiona sobre su propio papel, sino que presenta su destino causado por la sociedad 
en clave determinista. El tono lúgubre de la obra de Hyun del que podría argumentarse 
que está influenciado por sus propias experiencias contrasta con Readi meidu Insaeng 
(En inglés: A Ready-made life, 1938) de Chae Mansik. Basta con leer el título de esta 
obra para prever la similitud con el relato de Hyun. Sin embargo, en este caso el tono 
sombrío es sustituido por uno con cierto componente humorístico. El protagonista P 
es un joven intelectual desempleado que acude a una editorial en busca de trabajo. Al 
igual que en el caso anterior hay una crítica a la sociedad y del título se podría inferir 
cierto determinismo en relación con que los intelectuales tienen una «ready made life» 
de la que no pueden escapar por el contexto político social. De hecho, este concepto es 
aclarado por el propio autor haciendo uso de la voz del narrador tras un breve análisis 
del estado de la nación:
If they hadn´t been intellectuals, they would have become laborers, but since they were 
intellectuals, ninety-nine percent who tried to join the blue-collar ranks couldn´t fit 
and had to drop out. These rejects were dispirited and jobless, a powerless, cultured re-
serve force, and they heaved with sighs. They were like dogs who had lost their masters 
and become unwanted. In short, they were ready-made commodities turned shopworn. 
(Chae: 1993, p. 93)
A pesar de esta introducción que sigue la línea determinista, a lo largo de la obra 
Chae también se encargará de poner de relieve en tono irónico las contradicciones en 
que caían los propios intelectuales:
It was not unusual for P to engage in such absurd daydreaming. And as this habit had 
grown more and more prominent recently, the idea of finding employment didn’t seem 
so urgent.
Even if I found a job, it would pay only forty to sixty won a month barely enough to 
scrape by on. What kind of enjoyement was a person to gain from such a life?
[…]
Of course, if someone were to approach at this instant and offer him a job at thirty won 
a month he would jump at it like a starving dog pouncing at meat. (Chae: 1993, p. 95)
De esta escena se puede interpretar que, si bien P como intelectual es víctima de la 
sociedad, también es en parte el causante de su propia situación, ya que en vez de bus-
car trabajo de manera activa se dedica a embarcarse en ensoñaciones en las que cuenta 
mentalmente el dinero que le gustaría tener y desprecia el que podría conseguir como 
asalariado. Esto puede verse en la primera escena también cuando el editor aconseja a 
P buscar trabajo en el campo o crear una nueva revista junto a otros intelectuales, pero 
este rechaza de plano esas posibilidades. A pesar de su precaria situación económica 
(debe meses de su alquiler) y desaliñada apariencia llama la atención una escena en la 
que va a comprar tabaco y se ofende porque el vendedor le ofrece la marca más barata. 
Decide comprar una más cara mostrando de nuevo su irresponsabilidad y en una escena 
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posterior irónicamente esconde los cigarrillos para que sus amigos no le pidan uno reve-
lando el gran esfuerzo que le supone comprarlos.
Más adelante esta vagancia e irresponsabilidad cobra nuevas dimensiones cuando el 
lector conoce que P además tiene un hijo pequeño que está viviendo con su hermano 
porque él es incapaz de proveer económicamente a su familia.
Además, hay de nuevo un cuestionamiento del valor de la educación cuando al final 
de la novela P decide entregar a su hijo como aprendiz en una imprenta en lugar de ins-
cribirlo en una escuela porque no quiere que termine compartiendo su destino. Mantie-
ne una discusión con el encargado de la imprenta quien no es capaz de comprender por 
qué no intenta darle una educación a su hijo y cómo es posible que no tenga conciencia 
de la importancia de hacerlo siendo P un intelectual.
En último lugar, podría argumentarse que en el famoso relato Nalgae (En inglés: 
Wings) de Yi Sang el enfoque del autor es mucho más introspectivo explorando la psi-
que del personaje. Arquitecto de profesión Yi Sang es especialmente conocido por el 
carácter experimental de su producción literaria. En esta obra se describe la vida de un 
intelectual recluido en su casa junto a su esposa prostituta. El protagonista vive en un 
estado de letargo infantilista encerrado en una habitación sin ventana y perdiéndose en 
ensoñaciones. Es descrito como un personaje pasivo que no se relaciona con los demás y 
ajeno a la manera en que funciona el mundo (ya se por una ignorancia real o deliberada-
mente autoinducida). Las emociones de ansiedad y frustración dominan el desarrollo de 
la obra consiguiendo una sensación de opresión mayor a la que nos transmiten las obras 
de Hyun o Chae. La esposa del protagonista va dándole dinero después de cada reunión 
con un cliente, pero este no le presta atención antojándosele algo totalmente inútil en un 
principio. Sin embargo, llega un momento de la obra en que comienza a realizar salidas 
a cafés y para ello necesita el dinero.
El punto de inflexión del relato ocurre cuando tras una de sus salidas regresa a casa 
empapado por la lluvia y debe pasar por delante de su esposa y un cliente para llegar 
a su habitación. Los siguientes días los pasa en la cama por un resfriado tomando las 
medicinas que le da su esposa hasta que descubre que no le ha estado dando aspirinas, 
sino pastillas para dormir.
Esta escena ha sido a menudo interpretada por académicos como una alegoría al pro-
pio destino de la nación coreana. El argumento es que la mujer representaría a Japón y el 
hombre al que quiere sumir en un estado de letargo e inactividad Corea. Es una analogía 
poderosa que tiene sentido en el contexto de la última etapa del periodo colonial en que 
los japoneses promulgaron leyes que buscaban destruir la identidad coreana para ace-
lerar su asimilación como sujetos del imperio japonés. A medida que el espacio para la 
lengua coreana se veía cada vez más reducido los escritores sentían ansiedad con respecto 
a su propia labor y se preguntaban si sería posible un futuro para la literatura coreana. 
Un año antes de la declaración formal de la Segunda Guerra Sino-japonesa la popular 
revista Samcholli (Tres mil ligas) publicó en agosto de 1936 una pieza sobre cómo debe-
ría ser definida la literatura coreana en esos tiempos de crisis. El artículo comienza de la 
siguiente manera:
Estrictamente hablando, la literatura coreana debería ser aquella que: A) está escrita en 
coreano, B) está escrita por un coreano y C) está escrita para un público coreano. Solo 
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estas obras deberían ser consideradas literatura coreana en un sentido estricto del térmi-
no. Sin embargo, nos gustaría plantear las siguientes cuestiones paradójicas:
a)  Teniendo en cuenta que Yŏlha ilgi de Pak Yŏnam o Samguk yusa están escritos en 
chino ¿Son o no literatura coreana? Además, Tagore, Singe, Gregory y Yeats escri-
bieron en inglés, pero a Tagore se lo considera parte de la literatura india y a Yeats 
de la irlandesa. En este tipo de casos, ¿cómo definimos la relación entre literatura y 
lengua (muncha)?
b)  Si el escritor tiene que ser «coreano» ¿Qué hay de Nakanishi Inosuke [1887-1958] 
quien escribió sobre sensibilidades coreanas? ¿Debería ser excluido de la literatura 
coreana?
c)  Si [la literatura coreana] debe ser para unos lectores coreanos, ¿qué hay de Chang 
Hyokchu [1905-1997] quién escribe para los círculos literarios japoneses o de Kang 
Yonghul [1903?-1972] quien escribe para los americanos, ¿acaso no son literatura 
coreana obras como por ejemplo «Tejado de hierba»? ¿Qué hay de esas obras maes-
tras en coreano como El sueño de las nueve nubes o El viaje al sur de la Señora 
Sa? ¿No son literatura coreana? Si cada uno de vosotros pudiera responder a estas 
preguntas utilizando ejemplos con el fin de crear una definición de qué es literatura 
coreana tendría un gran efecto purificador en estos tiempos en que nuestro caótico 
campo está encerrado en una atmósfera desagradable… Así que les pedimos su más 
sincera opinión1.
Debemos entender este debate intelectual en el contexto de las ya mencionadas po-
líticas de asimilación. Dado que se favorecía el uso del japonés o lengua nacional (en 
japonés: kokugo) en todos los ámbitos, los escritores modernistas deben enfrentar este 
tipo de crisis identitaria en la que su vehículo de expresión está en peligro de extinción 
y que da título a la obra sobre literatura modernista coreana de Janet Poole, When the 
Future disappears. The Modernist Imagination in Late Colonial Korea, a través de la cual 
argumenta de qué manera esta crisis en concreto (un futuro incierto que podía implicar 
la asimilación total y la pérdida de la identidad cultural y la lengua coreana) influyó y 
modeló las obras de los modernistas coreanos.
Desde un principio los japoneses fueron conscientes de que para tener éxito en sus 
políticas de asimilación era crucial compartir lengua. Aunque pocos dudaban de que esa 
lengua debía ser el japonés hubo cierto debate en torno a si sería conveniente para los ja-
poneses adoptar el coreano o si ambos debían adoptar una especie de lengua intermedia 
híbrida entre ambas. El periodo de la guerra pondría punto y final de manera abrupta a 
este debate y se iniciaron procesos de lengua japonesa intensiva para la administración 
colonial, ya que se consideraban cruciales para que los coreanos comprendiesen el espí-
ritu japonés (Caprio: 2009, p. 159). Este entrenamiento no se limitaba a la lengua, sino 
que se establecieron los lunes como día para el entrenamiento en el espíritu nacional 
incluyendo diversas actividades de culto a la figura del emperador. En 1944 los centros 
para el entrenamiento de coreanos superaban los dos millares y en ellos participaban 
unas 120.000 personas.
Regresando a Nalgae, cabe destacar que obviamente el surrealismo y el estado psi-
cológico del personaje se tornan en herramientas para el autor, ya que los censores que 
1 Elaboración propia a partir del material en: Kwon, Nayoung Aimee: Intimate Empire. Collaboration 
and Colonial Modernity in Korea & Japan. Duke University Press, 2015, p. 31.
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habrían impedido una crítica más explícita. Desde un punto de vista histórico, la trama 
podría considerarse una referencia a las políticas culturales del gobierno colonial en Co-
rea que cumplirían esa función de las pastillas para dormir logrando que una gran parte 
de los coreanos (y especialmente los intelectuales) se conformase con trabajar dentro de 
los márgenes establecidos por el contexto japonés en lugar de abogar por una confron-
tación directa.
Siguiendo esta línea interpretativa podría decirse que al igual que en los casos ante-
riores, el destino de este intelectual también está marcado por el contexto en el que vive, 
pero en el caso de Alas nos da a entender que este contexto no siempre ha existido. Espe-
cialmente si observamos la última escena muy simbólica en la que el protagonista afirma:
I want to halt my steps and shout out for once:
«Wings! Grow again!
«Let’s fly! Let’s fly! Let’s fly! Let’s fly just one more time.
«Let’s fly once again!» (Yi: 2005, pp. 83-84)
En este momento el protagonista ya se ha dado cuenta del engaño de su mujer y se 
plantea abandonarla, pero es incapaz de contemplar opciones de escape. Supone una 
toma de conciencia por primera vez de su situación real. Además, resulta un final en 
cierto modo esperanzador por la referencia que hace a esas alas, que siempre han estado 
ahí, pero que ha olvidado cómo utilizar. Esto nos remite a un pasado desconocido del 
protagonista en que era libre y trasladado a la problemática de los intelectuales de la 
época parece poner el peso de nuevo en el contexto colonial como causa principal de la 
opresión que sufre el protagonista. Evoca en el lector la impresión de que un retorno a 
la libertad es posible, la toma de conciencia del protagonista de su propia realidad es la 
primera condición que debe cumplirse para que exista esta posibilidad. 
Conclusión
Existen varias razones por las que la problemática del intelectual se convirtió en un 
tema recurrente en la literatura colonial. Desde un plano más obvio, muchos escritores 
utilizaban sus obras como vehículo para expresar parte de sus propias experiencias per-
sonales como estudiantes e intelectuales. Además, exploraban el significado que tenía ser 
un intelectual en el contexto colonial y sus limitaciones. Desde un punto de vista históri-
co este tipo de literatura representa una fuente valiosa para comprender el marco en que 
se desarrolla la literatura moderna de Corea y nos acerca a una dimensión más humana 
de los propios escritores y la alienación y ansiedad que experimentaban con respecto al 
futuro. Como se ha podido comprobar a través de este breve texto la manera de abordar 
esta problemática ha dado lugar a obras similares en cuanto a temática, pero dispares en 
su enfoque. Así, mientras autores como Hyun adoptan una narrativa realista en la que 
se muestra al intelectual como víctima de las circunstancias, otros como Chae aportan 
un elemento satírico e invitan a la reflexión sobre el propio papel de los intelectuales 
en su destino poniendo en tela de juicio el valor de la nueva educación. Por último, 
Yi Sang nos ofrece un acercamiento de corte surrealista centrado en las emociones del 
protagonista. Los protagonistas creados por estos tres autores nos evocan las dificulta-
des económicas, la frustración, ansiedad y alienación que experimentaban los escritores, 
aunque con matices importantes, ya que mientras los dos primeros se muestran más 
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deterministas, el protagonista de Yi Sang por el contrario da inicio a un proceso de toma 
de conciencia y transformación que si bien no estará exento de dificultades abre una 
ventana de esperanza para el lector. 
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GUÓ DE ZHǏ: UN GUERRERO SHĀNG 
DEL SIGLO XIII A.C.
xu Jinjing1
Universidad de Salamanca – GIR Humanismo Eurasia (USAL)
La vigorosa historia de un país o de una nación siempre está compuesta por numerosos individuos conocidos y desconocidos. Un estudio en profundidad de cada figura histórica puede ayudarnos a comprender mejor los detalles de todos los 
aspectos de la vida y la sociedad en esa época.
El protagonista de este texto, Guó de Zhǐ, es un comandante militar de hace tres 
mil años, aparece con mucha frecuencia en las inscripciones sobre plastrones y huesos 
de la dinastía Shāng (ca. 1600 a.C. – 1046 a.C.). Aunque ni su nombre ni sus acciones 
se conservaron en los registros posteriores, con el descubrimiento de las inscripciones a 
fines del siglo xix en la ruina de Yīn en actual Ānyáng de Hénán, reaparecieron a nues-
tros ojos estos dos caracteres de su nombre. Podemos encontrar que en las 41956 placas 
incluidas en la Colección de las inscripciones sobre huesos y caparazón (H.J.) editada por 
Guō Mòruò (1978-1982), hay más de 300 piezas relacionadas con él, lo que representa 
el 0,7% del total. Siendo un general militar, el contenido de varias de estas placas, por 
supuesto, son operaciones militares, pero además de esto, también podemos encontrar 
otros contenidos como el sacrificio, la salud y la caza en estas inscripciones.
Según las inscripciones recuperadas de la época, Guó experimentó un cambio de 
bando: de ser un enemigo de los shāng, a uno de sus más importantes generales. Poste-
riormente, participó en varias guerras en la zona noroeste del Reino Shāng, y a menudo 
apareció en muchos otros asuntos.
En este texto, nos acercaremos paso a paso a cada parte de su vida real. Además de 
comprender el contenido de las guerras, por supuesto, su estado en la dinastía Shāng, su 
relación con la capital y el rey, y sus relaciones interpersonales. 
Nombre y antes de rendirse
Comenzamos por su nombre. Veamos primero la figura 1, que son los caracteres 
« » (Zhǐ Guó) que aparece en varias inscripciones de placas diferentes. En la cons-
trucción de « » (Zhǐ Guó), de hecho, era solo el segundo sinograma « » (Guó) que 
1 Xu Jinjing es profesor Asociado de la Universidad de Salamanca, coordinador de la especialidad de 
Estudios Generales del Máster en Estudios de Asia Oriental de la Universidad de Salamanca, miembro del 
GIR: Grupo de Humanismo Eurasia de la Universidad de Salamanca, financiado por la JCyL con código 
J-425. Doctor en Filología y en Historia por la Universidad de Salamanca. Presidente de la Asociación de 
Estudiantes e Investigadores Chinos en Salamanca.
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era realmente el nombre de dicho general. El carácter « » se compone de « » (gē) y 
« » (mù) y unas líneas que representan la cuerda entre los dos. « » es una de las armas 
de astil largo más populares en la antigua China; « » en este caso no refiere al «ojo», sino 
a la «cabeza» de una persona, capturada del enemigo en la guerra. Obviamente, muestra 
una imagen de una cabeza de enemigo colgada sobre la punta de un gē. Es un nombre 
que solo puede darse en una familia que está profundamente afectada por la guerra y 
tiene un fuerte espíritu y tradición militar.
Por otro lado, « » (Zhǐ) es nombre de un estado, donde Guó gobernaba. Tán 
Qíxiāng (1987, pp. 11-12) y Mǎ Rúsēn (2010, p. 72) creen que está por cerca de la 
ciudad Héqǔ de la provincia Shānxī (véase la figura 2). 
Al principio, Zhǐ no estaba bajo el liderazgo de Shāng, sino que era el enemigo. 
Por ejemplo, podemos obtener confirmación a través del contenido de la siguiente ins-
cripción: « » (Traducción: Consultado en el día 
bǐng-zǐ, Yǒng pregunta: ¿El rey ha de reclutar tres mil hombres, y ordenar a  atacar 
a Guó?) (H.J. 6990 Anv. 4) En H.J. 6990, podemos ver que el rey shāng movilizó a unas 
3.000 personas para realizar el ataque. En esa época, esto ya era una operación militar a gran 
escala, que también nos explicó por un lado la fuerza del estado de Zhǐ en ese momento.
Aunque los detalles de todo el proceso del conflicto entre Shāng y Zhǐ no están claros 
para nosotros, al menos conocemos los resultados. Debido a la poderosa ofensiva del 
reino Shang, el estado Zhǐ fue derrotado y el lider Guó se rindió. En la placa H.J. 707 
podemos ver que desde entonces ya les trataban como « », los «súbditos de Zhǐ», y 
en otro registro, H.J. 5945, hemos encontrado el tratamiento de « » (bó Guó). «Bó» 
fue usado durante la dinastía Shāng, normalmente, para referirse a los líderes de los 
estados súbditos.
Guó de Zhǐ en las acciones militares
Entre las placas en las que aparece el nombre Guó, sin duda, los contenidos más 
frecuentes son los que están relacionados con las operaciones militares. Ha participa-
do en las guerras contra los seis países o pueblos de Tǔ ( ), Qióng ( ), Jié ( )2, 
Gèn ( ), Què ( ) y Qiāng ( ).
Podemos ver, a través de las inscripciones, que debido a la importante ubicación 
geográfica del estado Zhǐ en la frontera noroeste de la dinastía Shāng, el estado Zhǐ bajo 
el liderazgo de Guó tiene principalmente los siguientes roles:
1. Fue responsable de defenderse de los ataques de Tǔ y de Qióng, los cuales estaban 
situados muy cerca de Zhǐ, al oeste y al norte. Los reyes de Shāng obviamente lo usaron 
como la primera línea de defensa ante estos dos estados para hacerles frente;
2. También era responsable de la vigilancia y la investigación.
Estos dos roles, que son muy obvios, quedan patentes en H.J. 6057: 
Texto original:
2 Jié: Muchos autores llaman a este lugar como «Bā», pero no creemos que existan suficientes pruebas 
para justificar la relación entre este lugar con los posteriores bā.
 Guó de Zhǐ: un guerrero Shāng del siglo xiii a.C. 
Traducción: Consultado en el día guǐ-sì, Què pregunta: ¿en los próximos diez días no 
va a haber calamidades? El rey pronostica y dice: Se producirá alguna desgracia, ven-
drán dificultades, puede que llegue. Cinco días después, el día dīng-yóu, efectivamente 
llegaron las dificultades del oeste. Guó de Zhǐ informa: El estado de Tǔ atacó a nuestras 
ciudades fronterizas del este y saqueó dos ciudades. El estado de Qióng también invadió 
nuestros campos fronterizos del oeste (H.J. 6057 Anv. 3).
3. Participar en las misiones ofensivas en los conflictos con los estados o etnias Jié, 
Gèn, Què, Qiāng, etc., pero no hace falta defenderlos. Podemos ver en el mapa (figura 
10) que Jié, Gèn y Què están todos al sur de Zhǐ, y los nómadas qiāng también vivían 
al oeste de Shāng, lejos de Zhǐ. Estos estados o etnias que representaban una amenaza 
para el Reino Shāng, si quieren atacar el área central del reino Shāng, no necesitan pasar 
por cerca del Estado Zhǐ. Por lo tanto, en las campañas contra estos estados o etnias, los 
zhǐ tenían la misión de cooperar en estas operaciones militares, según las necesidades del 
plan y de la situación, y la posición de Zhǐ no jugaba un papel defensivo.
Otros contenidos relacionados con Guó de Zhǐ
Además de participar en operaciones militares, Guó mantuvo estrechos vínculos con 
el núcleo de la dinastía Shāng, y el rey también le prestó mucha atención. Viajó a Yīn, la 
capital de Shāng, muchas veces. En el camino, el rey Wǔ-Dīng hizo varias adivinaciones, 
para consultar las fechas de salida y llegada, y si podía llegar sin problemas. Por ejem-
plo: « » (Traducción: Consultado en el 
día guǐ-chǒu, Zhēng pregunta: ¿Guó no tendrá calamidades en su ida y su vuelta? El rey 
pronostica y dice: no habrá calamidades.) (H.J. 914 Anv. 4)
Las razones principales de Guó para ir a la capital son las siguientes: 1. aceptar la 
orden del rey Shang; 2. ofrecer bienes al rey Shang, por ejemplo, en la placa H.J. 9176 
de adivinación, el rey preguntaba si en la próxima visita de Guó le traerá caballos blan-
cos: « » (Traducción: Pregunta: ¿Guó no nos traerá los caballos 
blancos?) (H.J. 9176)
Los caballos blancos se usaban como sacrificios para ofrecer a dioses o antepasados. 
Debido a que los caballos de color puro son raros en la naturaleza, sobre todo los caba-
llos blancos puros, se habían convertido en un sacrificio precioso. Por lo tanto, el rey 
de Shāng consultó específicamente si habría un tributo de caballos blancos, lo que, por 
otro lado, también muestra indirectamente que Zhǐ es un estado que producía caballos. 
Dado que ofrecía caballos blancos de sacrificio al rey shāng, también debía de entregar 
caballos comunes, aunque Shāng de las Llanuras Centrales no había desarrollado ca-
ballería en ese momento, sus carros de combate también tenían necesidad de caballos.
3. Participar en los sacrificios, podemos ver en las inscripciones, que Guó también 
tenía diferentes niveles de participación en las ceremonias religiosas. Según nuestro es-
tudio preliminar, había quince tipos de sacrificio que han aparecido en las inscripciones 
relacionadas, las principales eran:  (chēng cè), (è),  (shàn),  (yǒu),  (pú), 
(zuò),  (hū), etc.
Entre ellos, el que aparece más frecuentemente es « » (chēng cè). « » tiene el 
significado de «levantar y ofrecer». En las inscripciones, « », en la celebración antes 
de la partida del ejército, se trata principalmente de enumerar los crímenes del enemi-
go y las razones de la batalla. Guó asistió con frecuencia a la ceremonia de «chēng cè» y 
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pronunció las declaraciones en estos escenarios, y, combinado con su participación mi-
litar en el pasado, podemos ver más plenamente su posición e importancia en el ejército 
de la dinastía Shāng.
4. Guó también participó activamente en las actividades agrícolas y de caza. En las 
inscripciones, podemos encontrar el registro de que él acompañó al rey a la cosecha: 
« 3, » (Traducción: Consultado en el día dīng-chǒu, Què 
pregunta: ¿El rey ha de ir a la siega en Lì? Entonces, ¿ha de ir con Guó de Zhǐ?) (H.J. 9557)
Relaciones interpersonales de Guó de Zhǐ en Shāng
Desde la perspectiva de las relaciones personales, mantiene una buena relación con 
varios tipos de personas en las clases altas de la comunidad shāng. Por un lado, él y el 
rey shāng no solo luchaban juntos, sino que el rey también estaba muy preocupado por 
la seguridad de sus viajes entre el Zhǐ y la capital, e incluso hizo adivinación para hacer 
consultas sobre su salud. Por ejemplo, en la placa H.J. 1385, el rey preguntó por la en-
fermedad de Guó en su hueso.
Además, debido a su participación en la guerra contra el estado de Jié, la dimensión 
de la guerra también le da a Guó la oportunidad de cooperar con más personas. Una 
vez estuvo dispuesto a actuar con la esposa del rey Wǔ-Dīng, la famosa guerrera, Fù Zǐ, 
Dama Zǐ. Además, Zú ( ), Zhì ( ), Qí ( ), Mù ( ), Chā ( ), hóu Gào ( ), 
Guǐ ( ), etc. también participaron en la guerra. Entre ellos, Zú fue el líder del estado 
Yáng, también fue tratado como «bó», y hóu Gào fue el líder de una región de Shāng. De 
esto se puede deducir que desde la familia real hasta los líderes locales de diferentes niveles 
del Reino Shāng, Guó de Zhǐ pudo expandir su red de relaciones personales en el reino.
Epílogo
En general, como uno de los generales militares más importantes en el período Wǔ-
Dīng de la dinastía Shāng, él tuvo una gran contribución a la defensa y el ataque de la 
frontera noroeste. Con la premisa de garantizar la defensa del noreste, participó activa-
mente en otras acciones militares en las otras regiones cercanas. Al mismo tiempo, mantu-
vo una buena relación con el núcleo de la dinastía Shāng y otros líderes regionales. Estos 
detalles le reforzaron aún más su posición en Shāng. Los logros militares mejoraron con-
tinuamente su estima por parte del rey Wǔ-Dīng, lo que le hizo merecedor del favor real.
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LA EVOLUCIÓN Y EL ESTADO DE LOS REFRANES 
TRADICIONALES CHINOS SOBRE LA MUJER
Moli Zhang
Universidad Internacional de Heilongjiang – Alumna de la Universidad de Salamanca
Introducción
La lengua es un producto de la evolución humana, una condición básica in-dispensable para la supervivencia y la comunicación de las personas y un fenóme-no cultural especial: la lengua y la cultura siempre tienen una relación inseparable 
que siempre ha estado inextricablemente vinculado. Como un tipo de lenguaje, los re-
franes son populares, concisos, vívidos y distintivos, han sido transmitidos de generación 
en generación culturales y sociales de naciones y pueblos. Como un país antiguo con 
una civilización ininterrumpida más de 5.000 años, China tiene una larga historia de 
refranes, empezó a registrar refranes en las obras del periodo Pre-Qín, y también se usa-
ron ampliamente en las leyendas de la dinastía Tang y Song, el Zaju de la dinastía Yuan 
y Ming y las cuatro novelas clásicas de la literatura china. Con el desarrollo de la historia 
y la continua difusión de los refranes, han aparecido muchos libros y colecciones de 
refranes y dichos antiguos y modernos. Los refranes forman parte de la cultura nacional 
china y reflejan fielmente el espíritu y el valor del comportamiento de toda la nación, 
así como sus tradiciones históricas y culturales. Por lo tanto, los refranes también deben 
ser fieles a algunas de las opiniones establecidas de la sociedad tradicional y la actual de 
China sobre la imagen de la mujer, esto nos ayudará a estudiar la imagen de la mujer 
china en el largo proceso de socialización, cual no es igual que el estado social y el modo 
de vida del hombre, sino una característica singular de la ideología y el valor estándar de 
la sociedad para las mujeres. 
El objetivo de este artículo es analizar el fenómeno que la libertad de expresión y la 
soberanía de la mujer son cada vez más claras a medida que avanza la sociedad moderna 
de China. Mientras tanto, investigar la evolución moderna de los refranes tradicionales 
sobre la mujer y sus significados modernos y nuevos. A fin de captar la evolución de los 
refranes sobre la mujer desde la China antigua hasta la moderna, y explorar la posición 
de la mujer en la actualidad y la imagen de la igualdad e independencia de la mujer. Así 
permitirá que la gente valore la ideología feminista y la independencia de la mujer.
Fuentes y metodología
Fuentes
La lengua es una parte de la cultura. El proceso del aprendizaje del idioma es simultá-
neamente aprender la cultura de una nación. Cada idioma apunta los datos de la cultura 
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de esta nación, por medio de la investigación del idioma, podemos conocer el desarrollo 
de una cultura. O sea, la lengua es inseparable de la cultura correspondiente. La escritora 
Tong Ping señala: «La lengua es una parte de la cultura, sin embargo, no podemos sacar 
la conclusión de que la cultura es la lengua, el terreno de la cultura es mucho más grande 
que el de la lengua. O sea, la lengua no equivale a la cultura» (Tong: 2003, p. 7).
Para comprender un poco mejor el tema de nuestro trabajo, lo primordial es realizar 
revisión de la literatura sobre las relaciones entre refrán y cultura e investigar la relación 
entre los idiomas, los refranes y la cultura, así como la definición y el origen claros de 
los refranes. Como el iniciador de la fraseología moderna española, Julio Casares define 
el refrán: 
El refrán es una frase completa e independiente, que en sentido directo o alegórico y 
por lo general en forma sentenciosa y elíptica, expresa un pensamiento hecho de expe-
riencia, enseñanza, admonición, etc., a manera de juicio, en el que se relacionan por lo 
menos dos ideas. (Casares: 1969, p. 162).
Al final podemos llegar a esta conclusión: Al hablar de la relación entre la cultura y 
los refranes, por un lado, los elementos de los refranes son los que componen la cultura, 
por otro lado, los elementos de la cultura se muestran por los refranes.
Metodología
Para realizar este trabajo, se extraen 150 refranes sobre la mujer del Diccionario de 
Refranes Chinos y Xin Hua Diccionario de Refranes. A continuación, enseñamos un re-
gistro de la base de datos y describirlo, los valores son muy detallados. En el registro, 
según la transcripción, podemos conocer los significados de los refranes sobre la mujer y 
encontrar los refranes equivalentes a los españoles, a cada refrán chino le seguimos una 
traducción, su correspondencia en español y una explicación de cada uno de los refranes. 
Además, se analiza su definición, la etimología y la época, también se muestra si es un 
refrán con actitud positiva o negativa a la mujer. En las etapas siguientes, cumplimos 
un análisis del corpus investigando el porcentaje de los refranes discriminatorios sobre 
la mujer y sus orígenes (época, historia, fuente...), así se puede realizar un análisis de 
los resultados y elaboración de conclusiones. Resumiendo, nuestro corpus reúne las si-
guientes características: es un corpus escrito, especializado, documentado y multilingüe 
(español y chino).
La evolución de la imagen de la mujer en china y su expresión 
en los refranes
En el proceso del desarrollo de la historia china, las mujeres han desempeñado un 
papel importante que refleja profundamente la cultura china, con sus culturales de gé-
nero, valores sociales, conciencias culturales y niveles psicológicos diferentes de los de 
hombres. Se puede resumir brevemente, la situación de la mujer china en la historia 
ha pasado el período dorado del antiguo clan matriarcal, el período de cautiverio de la 
sociedad patriarcal, la depresión del patriarcado masculino feudal en la Edad Media y las 
dinastías Song y Ming, el auge de los movimientos femeninos modernos y el período de 
igualdad en la sociedad moderna.
 La evolución y el estado de los refranes tradicionales chinos sobre la mujer 
A partir del período de las primaveras y otoños, la cultura china se ha visto influida 
por el pensamiento confuciano cuyo culto ha ido adquiriendo importancia en la cultura 
china, y la moral de la mujer se basaba en la inferioridad de los hombres. Bajo estos ritos 
feudales, las mujeres estaban encerradas en un estado de ignorancia, rara vez podían 
participar en actividades sociales, ni se les permitía involucrarse en la vida política. Las 
mujeres se encontraban en un estado prolongado de humillación en el que se suprimían 
sus espíritus, se entierraban sus talentos y se destruían sus personalidades. Los refranes 
de ese período, que también registran y reflejan fielmente las características de la antigua 
cultura femenina de China, contienen una parte considerable de estereotipos y actitu-
des discriminatorias hacia la mujer. Esa actitud no sólo se refleja en la identidad social, 
los refranes relativos al estado familiar, el matrimonio y la virginidad también pueden 
expresar realmente las pesadas cadenas espirituales y físicas que sufrían las mujeres bajo 
las apretadas limitaciones de la ideología feudal. Por ejemplo: «
» (Las hijas casadas como el agua vertida, no se pueden recobrar, y no sirven para 
nada.),« » (Casada con el gallo, sigue) «
» (Las mujeres casadas como los caballos comprados, se dejan mondar 
y pegar por sus dueños),« » (Los hombres y las mujeres no deben tocarse 
entre sí al dar o recibir un artículo), « » (Es la mujer de espo-
so al vivir, es el fantasma de la familia de esposo al morir). 
A partir de estos refranes, no es difícil ver que el estado familiar bajo y esclavizada 
de las mujeres, e incluso se reducían a esclavas por la lujuria de los esposos e instrumen-
tos para la procreación. A nadie le importaba la búsqueda espiritual y la personalidad 
independiente de las mujeres. Bajo el marco de tales estándares ideológicos y morales 
anormales e ignorantes, la estética de las mujeres, la distinción entre elegancia y vulgari-
dad, y el juicio de belleza y fealdad también debían basarse en el juicio de los hombres. 
El aspecto y el dicho de la mujer se habían convertido en la capital más grande para que 
las mujeres se ganen el favor de los hombres. Refranes como « » (Riendo sin 
dientes), « » (La mujer se maquilla para quien la ama), «
» (Las mujeres hermosas son agradables a los ojos, las mujeres con buena 
calidad son agradables para el corazón), reflejan la forma y la imagen de las mujeres bajo 
la ideología dominante del confucianismo. 
Por supuesto, la posición de la mujer en la sociedad siempre se ha construido en 
un contexto de cambio constante. Así pues, la forma y el contenido de los refranes que 
encarnan la cultura social están destinados a producir algunos cambios en consecuencia. 
La Guerra del Opio de 1840 convirtió a China en una sociedad semicolonial y semi-
feudal que marcó un hito en la situación de la mujer. Con el progreso del movimiento 
revolucionario antiimperialista y antifeudal, la conciencia de igualdad de las mujeres chi-
nas comenzó a brotar en silencio, y la idea de igualdad entre hombres y mujeres fue gra-
dualmente aceptada por los reformistas. Combinaron el cambio social con la liberación 
de las mujeres, y comenzaron a atacar conceptos éticos feudales, como la inferioridad 
de las mujeres y las tres obediencias y las cuatro virtudes. La conciencia independiente 
de las mujeres hizo que algunas mujeres participaran activamente en actividades sociales 
y comenzaron a buscar valientemente la realización espiritual y el amor libre. La gente 
claramente se da cuenta de que las mujeres ya no son un vasallo de la cultura patriarcal. 
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Después de la fundación del Partido Comunista de China en 1921, el movimiento 
de liberación de las mujeres comenzó a florecer y las mujeres participaron activamen-
te en el ejército, las líneas de producción y los equipos revolucionarios. Durante este 
período, algunos refranes positivos sobre la imagen y el valor de la mujer, que habían 
sido rechazados y olvidados por la sociedad feudal comenzaron a volver a la vista de la 
gente, como « » (La mujer tiene tanto valor como el hombre), «  
» (Tiene talento en escritura), « » (Elegancia y talento inigualable), etc., es-
tos refranes no solo se limitaron a alabar la apariencia de las mujeres, sino que también 
afirmaron la imagen positiva y la excelente calidad de las mujeres. Algunos nuevos refra-
nes nacieron de la poesía y los eslóganes en este período y transmitieron ampliamente, 
como « » (No encanta el vestido sino el armamento), «
» (Las mujeres pueden sostener la mitad del cielo), etc. Además, las palabras heroicas 
y los refranes que solían describir a los hombres comenzaron a usarse para describir a 
las mujeres. La Constitución estipula la igualdad de derechos de las mujeres y permite 
determinar la moralidad de las mujeres socialistas a través de la protección legal. Las 
mujeres han aflojado sus ataduras espirituales y restricciones morales tradicionales, y han 
salido de sus hogares para dedicarse a la construcción social.
Los cambios de los refranes sobre la mujer en la sociedad moderna
Hoy en día, con la rápida transformación de la sociedad agrícola a la sociedad in-
dustrial moderna, de la sociedad cerrada a la sociedad abierta, China está plenamente 
integrada en todos los aspectos con los países extranjeros, los recursos sociales y cultu-
rales disponibles son cada vez más ricos y diversos, la conciencia de la mujer se ha visto 
profundamente conmovida. Los refranes utilizados para describir las imágenes de las 
mujeres durante miles de años han comenzado a producir nuevas formas de interpreta-
ción y uso, los dividimos en las siguientes tres categorías.
Refranes abandonados por la época
Los refranes que describen la imagen de la mujer tienen una visión tradicional de la 
moralidad o la castidad de la mujer, tienen clara marca de clase y sexismo, y expresiones 
insultantes, degradantes, ridiculizadas que expresan la posición social de la mujer como 
subordinada del hombre. Sin embargo, a medida que evolucionan los tiempos, y en una 
situación en que la libertad de expresión y la conciencia soberana de la mujer son cada 
vez más claras, no pueden describir ni expresar con precisión el estatus y la imagen de la 
mujer, por lo que su uso es cada vez menos frecuente e incluso va a ser obsoleto.
Por ejemplo, el refrán que describe el estado de la familia en el pasado: «
» (La mujer debe obedece a su marido, o al hijo si no tiene marido), práctica-
mente no se menciona en la sociedad actual. Debido a la igualdad entre los géneros en 
el derecho de la educación y del trabajo, el capital educativo invertido por la mujer, la 
contribución a la economía familiar ha sido completamente diferentes a los de la socie-
dad feudal, de modo que las mujeres pueden manejar independientemente los asuntos 
familiares, tienen derecho de decidir y participar en las cosas más importantes. Ya no 
están sujetas a los hombres en la vida económica y familiar. Por lo tanto, este refrán ya 
no puede reflejar con precisión la realidad social.
Tales proverbios también incluyen «  » (No debe 
ser mujer para pasar la vida), « » (Las muje-
res casadas como los caballos comprados, se dejan mondar y pegar por sus dueños), etc.
 La evolución y el estado de los refranes tradicionales chinos sobre la mujer 
Además, aunque algunos refranes también expresan la idea de que los hombres son 
superiores a las mujeres en la sociedad feudal y las opiniones que discriminan a las muje-
res, pero debido a que están demasiado arraigados, aunque ya no se usan con frecuencia, 
todavía son bien conocidos, por ejemplo: « » (Las mujeres, con menos 
sabiduría, tienen más virtud), « » (el corazón de la mujer es el más ve-
nenoso), y etc. pero en realidad se han desviado de la imagen y el status de las mujeres 
en la sociedad moderna.
Nueva interpretación basada en el significado tradicional
La característica de este tipo es que conserva parte de su significado original en si-
glos de historia, pero con los cambios de las épocas y del status social de la mujer, estos 
refranes se caracterizan por conservar parte de su significado original en siglos de his-
toria, pero con los cambios de los tiempos y del status social de la mujer, han superado 
los límites de las ideas tradicionales y han adquirido nuevos significados que, en parte, 
reflejan los valores e ideologías de los pueblos modernos, pero se basan en esos nuevos 
significados y cambios y todavía son bien conocidos. Por ejemplo, el refrán conocido 
como « » (La mujer inteligente no puede cocinar sin arroz), en la ac-
tualidad ha traspasado el límite de y se puede utilizar para describir a cualquier persona, 
significa que, en ausencia de las condiciones necesarias, es difícil hacerlo incluso si tiene 
capacidad. Como otro ejemplo, algunos refranes que expresan el status de la mujer en el 
pasado también tienen una nueva interpretación en la sociedad actual: «
» (Las mujeres y los mezquinos son muy difíciles de llevar o tratar) es uno de los 
refranes más representativos en la sociedad feudal de la imagen de la mujer, que significa 
mujeres y mezquino, es difícil cultivar su propio sentido de integridad. Cuando lo dice 
la gente en el entorno social moderno, generalmente lo utiliza para hacer bromas entre 
conocidos, e incluso entre parejas. Del mismo modo, los padres usaron a sus hijas para 
reírse del « » (Las hijas casadas, como el agua vertida).
Refranes tradicionales sobre la mujer describen al hombre
Estos refranes describen tradicionalmente la apariencia o el comportamiento de las 
mujeres, con características femeninas distintivas, consistentes con el concepto tradi-
cional de la estética y los estándares y basados en la visión de los hombres. Sin embar-
go, algunos de estos refranes están cada vez más inclinados a ser utilizados no solo para 
describir la apariencia y la conducta de las mujeres, sino también para los hombres, 
y esta característica es gradualmente aceptada por las personas. Por ejemplo: «
» (El cuerpo se eleva ligeramente como un cisne y un dragón en vuelo), 
que se originó a partir de Luo Shen Fu de Cao Zhi en las dinastías Wei y Jin, se usó 
en el texto para describir la belleza de Luo Shen, y más tarde se convirtió en un refrán 
que circulaba por miles de años. Cuando se usa para los hombres, puede describir la 
postura elegante y el temperamento sobresaliente más vívidamente, lo que contrasta 
fuertemente con la masculinidad expresada en los refranes que generalmente alaban 
la postura de los hombres. Los requisitos morales tradicionales como «
» (Tiene elegancia para mostrar a los invitados y capacidad de hacer bien 
cocinas), no solo se usan para describir a las mujeres, sino que a menudo describen 
que los hombres pueden ser únicos en la comunicación y el trabajo interpersonales, y 
pueden cuidar a la familia.
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Conclusiones
A través del desarrollo y la evolución de estos tres tipos de refranes en la sociedad mo-
derna, se puede ver que, a medida que avanza la época, la mujer se aleja de los vestigios 
del feudalismo y supera la idea de la dependencia del hombre para ocupar un lugar más 
legítimo en la sociedad. El desarrollo y el cambio de los refranes sobre la mujer son la 
expresión de la desintegración del sistema moral tradicional y de la progresiva igualdad 
entre el hombre y la mujer. La reforma del sistema social ha impactado en el sistema 
y la ética feudal de China, y ha habido una forma de observar a la sociedad desde la 
perspectiva de las mujeres, por lo tanto, los viejos proverbios producidos bajo el punto 
de vista y la estética masculina deben tener una nueva forma de interpretación. Después 
de ingresar a la sociedad de la información, la situación de las mujeres ha mejorado una 
vez más. Debido a los antecedentes de esta era, las mujeres chinas en la sociedad actual 
han producido una nueva etapa de pensamientos feministas, pero aún no han formado 
un núcleo favorable y una vena clara. En un contexto tan complicado, es probable que 
produzca un tipo de refranes especial que sea diferente de cualquier época anterior y que 
pueda reflejar la situación de las mujeres en la era actual.
En resumen, existe una relación inseparable entre los proverbios y la cultura: es pro-
ducto de la cultura tradicional y, con el tiempo, reflejará la cultura contemporánea y la 
futura. El estado y la imagen de las mujeres chinas cambian constantemente con el desa-
rrollo de la época, y estos refranes nunca serán iguales. En cada época pasada o futura, se 
convertirán en los mejores materiales para investigar imágenes femeninas.
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THE ELDERLY (OKINA) IN JAPANESE 
FESTIVALS AND LORE
Kiyoshi Shimada
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Introduction
All over Japan, there are festivals and events where a figure called Okina appears wearing a mask that represents an old man. Speaking of Okina, there is a play called Okina which was inherited by Noh and originated from the Shushi-Saru-
gaku or ritual performance of Sarugaku involved in the temple ceremonies. It is said to 
be «belonging to Noh but beyond Noh» and it is a special performance in the form of a 
ritual. Since the Muromachi period (15th century), theological mentions about Okina 
have been developed, such as that Okina is «Shuku-jin»1, or that the Okina-men, the ‘old 
man’s’ mask, is one and the same as the Oni-men, the ‘demon mask’, as we can see in 
Meishuku-shu by Konparu Zenchiku (Omote y Kato: 1974, pp. 400-416). In addition, 
the performance has been incorporated into festivals in various places. Therefore, the 
Sarugaku, as well as the Noh play of Okina, are elements that cannot be ignored when 
considering the culture of Okina. 
However, even though the influence of Okina on the history of performing arts has 
spread to various parts of the country, not all old men in disguise (Okina) appear against 
the backdrop of the Noh’s view of Okina. In the first place, the most basic requirement 
of Okina is a culture where people feel something special about the elderly, and a non-el-
derly person plays a role and disguises himself as an old man. From this point of view, 
the Okina and Omina in disguise which appear in the Japanese mythology of Emperor 
Jinmu’s conquest of Yamato in the Nihon Shoki, which is far older than the establish-
ment of Sarugaku and Noh, come into sight.
The old man, Okina, is someone who emerges from such a long history and wide 
base. Even the Noh’s Okina, which was special enough to have been established as a per-
forming art and has sublimated into the arts, is just one of the expressions that arose in 
the long history and wide base of Okina. Therefore, to understand the culture of Okina 
in Japan, it is necessary to temporarily leave the Noh’s view of Okina.
1 According to Meishuku-shu, ‘Shuku-jin’ are the deities of zodiac. But Hattori Yukio (Hattori: 2009, 
pp. 27-107) explored the arguments about ‘Shuku-jin’ and made it clear that ‘Shuku-jin’ is no other than 
Matara-jin (Madara-gami), a deity enshrined in the ushiro-do or a shrine located in the back of some Tendai 
sect’s temple halls like the Jōgyō-dō or a hall for monks to keep walking in worshipping the Amitabha Bud-
dha. 
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Based on this awareness, this paper attempts to clarify the basic concept of the cul-
ture of Okina through a comparison of the myths in the Nihon Shoki and several differ-
ent types of examples from festivals and events in various places.
The first case of okina culture
First of all, I would like to introduce a mythological episode from the third volume 
of the Nihon Shoki as a first look at the culture of the old man. It tells the story of Em-
peror Jinmu’s plan to enter Yamato via Kumano from Kyushu to become the ruler of the 
Japanese archipelago, which he carried out after receiving a dream notice from Tenjin, 
who was probably Amaterasu Ōmikami. The story is as follows:
Emperor Jinmu received a dream from Tenjin that, if he worshipped Tenshin Chigi or 
heaven gods and land deities with ritual materials made from the soil of Ama-no-Ka-
guyama hill, he could suppress the enemy, and received similar advice from his subject 
Oto-Ukashi. Emperor Jinmu made Shiinetsuhiko wear shabby clothes, a straw raincoat 
and a sedge hat, and disguise himself as an ‘Okina’ or old man, and required Oto-Ukas-
hi to dress as an ‘Omina’ or old woman and wear a winnow in order to steal the soil 
of Ama-no-Kaguyama hill located in the enemy’s territory. When they entered the 
enemy’s territory, there were many soldiers. The soldiers ridiculed them by saying «They 
are so ugly, the Okina and Omina!» and did not dare to stop them entering. Thus, they 
reached Ama-no-Kaguyama without difficulty and successfully stole the soil.
In this case, there is no figure of a noble old man with a mysterious smile who bless-
es people, the very image of Noh’s Okina. There is a deformed figure of an old person 
wearing shabby clothes and a straw raincoat and an old woman wearing winnow, who 
deserved to be ridiculed as «so ugly». And, as is made evident from the fact that the 
enemy soldiers let them enter their territory without taking a proper look at them, the 
myth describes Okina and Omina as socially marginalized people who were never con-
sidered or dealt with as real people. However, their role was so great that the obstacles 
for Emperor Jinmu were removed by the work of «Okina» and «Omina». Here, we can 
also see Okina as a figure who removes social obstacles.
Okina’s peculiarity and social marginality: a lore about Naratsuhiko Shrine’s 
«okina-mai»
Unexpectedly, the figure of Okina with atypical and social marginalities appears in 
the case of Okina in which the influence of Sarugaku is apparent. This is the «Okina-mai» 
performance that is currently held every year on October 8th (formerly September 8th) 
at Naratsuhiko Shrine in Narasaka-chō, Nara City, Nara Prefecture. Originally played 
by professional Sarugaku performers, the «Okina-mai» performance was not just a per-
forming art, but also a religious ceremony with miraculous virtues2. The performance 
shows us a unique style: two supporting Okinas join the main Okina, and these three 
Okinas perform together. Regarding the origins of such a unique style, a historical do-
cument called Naratsuhiko-no-kami Reishi or ‘Miraculous Shrine of Naratsuhiko’ which is 
said to have been written in 1464 describes the following story3:
2 Actually, in 1900, this Okina-mai was played as a ritual of praying for rain (Municipal Board of 
Education of Nara: 1990, pp. 19).
3 «Naratsuhiko-no-kami Reishi» is a part of a collected document called «Yamato-no-kuni Soraga-
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The treasure of Naratsuhiko Shrine, «Father King Okina», is the seventh child of Empe-
ror Tawara, Prince Kasuga. The ‘Kiyo-no-o’ mask is the image of Prince Jōnin, the eldest 
son of Prince Kasuga, and the ‘Kuro-no-o’ mask is the image of his brother, Prince Anki. 
When Prince Kasuga suffered from leprosy (Hansen’s disease) and secluded himself in 
Narasaka, his two sons, Prince Jōnin and Prince Anki, went to Narasaka with him. The 
eldest son, Jōnin, dedicated a kagura dance to the gods of Naratsuhiko Shrine and pra-
yed for the healing of his father’s illness, made bows and arrows, and, with his younger 
brother Anki, went to the market to sell the bows and arrows, and flowers to support 
his father’s life. At this time, Prince Jōnin draped a cloth over his face, and Prince Anki 
painted his face with black ink, and went out on the streets to sing songs and show 
people performances. Thanks to them, Prince Kasuga was cured of his illness and per-
formed a ‘San-gaku’ (Sarugaku) in front of Naratsuhiko Shrine. This is the beginning 
of «Sangaku, Kiyo-no-o / Kuro-no-o dance», or the current ‘Senzai-kaja Shiki-Sanbasō’ 
performance. Emperor Kanmu was impressed with the brothers’ filial piety and gave 
the Prince Jōnin the name «Yuge-no-obito-Hayahito» and appointed Prince Anki as 
«Uta no Daisakan» or 5th ranked officer of the governmental office of Gagaku.
The ‘Senzai-kaja Shiki-Sanbasō’ performance that is referred to in this story is the 
«Okina-mai». According to this story, the origin of «Okina-mai» is the mythological 
event of Prince Kasuga’s recovery from leprosy thanks to his sons’ effort. Thus, the main 
Okina would be the «Father King Okina», a mask representing Prince Kasuga, and the 
two supporting Okinas are the ‘Kiyo-no-o’ mask and the ‘Kuro-no-o’ mask which rep-
resent the two sons who worked hard for the cure of leprosy, Prince Jōnin and Prince 
Anki.
The story of Prince Kasuga secluding himself in Narasaka and his two sons selling 
bows is not just a myth, but a reflection of the historical reality of Narasaka. Those who 
suffered from leprosy were discriminated against as impure people, and, in the Middle 
Ages, they were forced to live in places called ‘Shuku’ where those who were looked 
down on were living to be taken care of. Narasaka was one of those ‘Shuku’ villages, and 
bow making was an important occupation of people living in ‘Shuku’. This means that 
the Okina of «Okina-mai» is deeply rooted in social marginality4.
It is the supporting-role Okinas, especially Prince Jōnin, who bear a stronger social 
marginality. The name ‘Yuge-no-obito-Hayahito’ given to Prince Jōnin means ‘Shuku’ 
people who make bows for a living. And the kanji characters of Jōnin , can be read 
as ‘to purify people’, indicating that he is a person who takes the role of cleaning and 
purifying called ‘kiyome’. Since the Middle Ages, ‘kiyome’ has been the role of those who 
were marginalized and regarded as impure5. The name of Prince Anki , also indi-
cates the peaceful state that has something to do with ‘kiyome’, and together with Prince 
Jōnin, embodies the marginality of the people in ‘Shuku’.
And social marginality overlaps with peculiarity. The face of Prince Anki painted 
with black ink is one thing, and the one which stands out more is the appearance of 
mi-gun Narasaka-mura Kyūki» (Yabuta: 1972, pp. 319-344) or a collected document called «Naratsuhiko 
Shinshi Yurai» (Sakamoto y Saeki: 1987, pp. 10-15).
4 As early as 1920, Kida Teikichi had already mentioned about the story of Naratsuhiko Shrine and 
pointed out that the story had a deep relation with the real situation of Shuku (Kida: 1920).
5 About Prince Jōnin, Kida Teikichi read the Kanji character  as ‘Kiyohito’ and claimed that 
the name meant ‘kiyome’ or the person in charge of purification (Kida: 1920). Moreover, every time Kida 
mentioned kiyome, he used to write  to read it as such.
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Prince Jōnin’s white cloth hiding his face. The figure is reminiscent of the Seino dancer 
who hides his face with a white cloth. In addition, the name ‘Seino’ is said to be a varia-
tion of the word ‘seinan’, and the ‘Kiyo-no-o’ mask which represents the image of Prince 
Jōnin can also be read as ‘Seinan’6. This also suggests a deep relationship between Prince 
Jōnin and the Seino dance.
It is said that the origin of the Seino dance is a dance performed by Azumi-no-Isora, 
who lived in the sea and had shells stuck to his face. He was ashamed of his ugly face 
and hid it with a cloth. And Seino is a dance that appears in the Goryō-e ceremony. It 
is possible that it was also linked to the role of kiyome and that the image of ugly Azu-
mi-no-Isora was possibly superimposed on Prince Jōnin. This idea bears no contradic-
tion with the historical fact that the role of kiyome was taken by people who were looked 
down on as impure. Taking into consideration the fact that lepers concealed their faces 
with a mask, I can also say that the image of a leper was possibly superimposed on Prince 
Jōnin, who had his face covered with a white cloth.
The Okina of Naratsuhiko Shrine, especially the supporting Okina, emerged in his-
torical reality as someone peculiar who embodies the social marginality of Narasaka, and 
played the role of kiyome, like the healing of leprosy.
Okina who exterminate evil and plagues and its background
There are other cases where the Okina is expected to show his miraculous virtues of 
curing illness. The Okina in Otaue-shinji or ritual performance of rice farming (April 
13, formerly Jan. 13) of the Kumata Shrine, located in Hirano Ward, Osaka City, Osaka, 
is one of them. A story about the Okina can be seen in a document called «Okina-men 
Yuisho-maki» or ‘The Story of Okina Mask’ which, according to the document’s inscrip-
tion, was written in 1191 and transcribed in 16107. The outline of the story is as follows:
On March 3, 1190, there appeared a fierce-looking ascetic who was extraordinarily 
tall and had white hair, a big red mouth with big white teeth, Venus-like shining eyes, 
and a ringing-bell-like loud voice. He hung an ascetic’s box on a pine tree and disa-
ppeared. In the box, people found a portrait, a mask of Kumano Gon’gen, and a mask 
of Amaterasu Ō-mikami, and built the Kumano Gon’gen Shrine to enshrine them in. 
The mask of Kumano Gon’gen held a grain in his mouth, so people were curious about 
it. Then the ascetic reappeared and told them to choose people and plant rice fields. 
Thus, people appointed Koharu Masugoro by lot, and his family came to maintain two 
masks of gods and engage in the «ritual Sarugaku» held on January 13 and September 9 
for generations. When a plague attacked, the mask of Kumano Gon’gen was placed in 
the field. The insects quickly disappeared and there was a good harvest. In addition, a 
child with smallpox was healed after seeing a dream in which he worshipped the mask 
of Amaterasu Ō-mikami, and thus the mask of Amaterasu is worshipped by people 
suffering from pox and measles.
The «ritual Sarugaku» referred here is the current Otaue-shinji. Although there is no 
mention of Okina in this manuscript, it is clear from the text that the Koharu Masugoro 
6 In fact, the document «Naratsuhiko-no-Kami Reishi» in «Yamato-no-kuni Soragami-gun Narasa-
ka-mura Kyūki» shows the pronunciation of the Kanji character for Kiyo-no-o , as ‘Seinan’, although 
the pronunciation was crossed out (Yabuta: 1972, p.320).
7 We can see what Otaue-shinji looks like and the «Okina-men Yuisho-maki» document online (Kan-
sai University: 2010, pp.90-92, 99-100)
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family, who seems to have played the role of Okina as an executor of the ritual, refers 
the grounds for the legitimacy of their playing of Okina to being the custodians of the 
masks of Kumano Gon’gen and Amaterasu Ō-mikami. This means that Okina was per-
ceived as a manifestation of the spiritual power of Kumano Gon’gen and Amaterasu Ō 
-mikami. In Otaue-shinji, almost the only time that the Okina utters a prayer with any 
clarity is the scene where he entrusts a cow in disguise to protect people from plague and 
misfortune. Thus, I can say that the miraculous virtues of healing smallpox of Amaterasu 
Ō -mikami’s mask can be seen as the actual expression of Okina’s power. In the past, 
however, it was said that people feared they would die prematurely if they were appoint-
ed to play the role of the cow in the ritual (Nakayama: 1943, pp. 118). This conveys the 
sense of something horrible hidden in the Okina.
The fact that the spiritual mission of the Okina at Kumata Shrine was to cure the skin 
disease called smallpox is similar to the mission of the Okina at Naratsuhiko Shrine to 
cure leprosy. And the same role can be seen in the rituals of visiting deities in masks and 
costumes. One of them is «Amahage» (January 1, formerly January 15), which means to 
remove the swelling caused by the heat of the hearth, in Taki-no-ura, Yuza-machi, Ya-
magata Prefecture. In «Amahage» a pair of Okina who are also called ‘Aka Oni, Ao Oni’ 
or ‘Red Demon, Blue Demon’ visit every home of Taki-no-Ura with ritual loud steps 
wearing a mask that represents an old man and a straw raincoat (Bunka-chō: 1999).
Another example is «Kasedori», an event held on the second Saturday of February, 
originally January 14th of the lunar calendar, in the Mishima area of Saga City, Saga 
Prefecture8. People believe that this is a ritual to ward off plagues, because there is a story 
about its origin that tells that the first feudal lord of Saga domain founded Kumano 
Gon’gen Shrine and successfully eliminated a plague. And its name «Kasedori» is con-
sidered to be derived from ‘kasadori’, which means to remove pox or swelling (Orikuchi: 
1928, section 13). Here, I can say that originally this ritual is expected to stop epidemics 
like smallpox, which causes swelling.
In «Kasedori», two young men cover their heads and cheeks with white towels, put 
sedge hats on their heads, wear straw raincoats and hold green bamboo poles that are 
cracked in their hands to disguise as Kasedori, who are said to appear as a pair of male 
and female. After being bestowed the chanting of the Noh «Yumi Yawata» at Kumano 
Gon’gen Shrine, they are led by red and blue Tengus and visit every home of the area, 
and sit on the floor with a stoop, looking down and silently slamming the bamboo on 
the floor for a while.
Although the old man, Okina, does not appear in this event, in fact, through the 
chanting of the Noh «Yumi Yawata», the kasedori receives a bow from Okina, who is the 
incarnation of Kora Myōjin9, as a symbol which played a role in governing the whole 
country in the age of the gods. The bamboo of the Kasedori is considered to be the bow, 
8 The description of Kasedori here is based on the database of National Cultural Properties (Bun-
ka-chō: 2002), and an introductory video of Kasedori (SAGA-SHI Kyōiku-iinkai, KASEDORI Hozonkai 
2020).
9 «Yumi Yawata» is a story written by Zeami about the appearance of an Okina who is an incarnation 
of the deity Kora Myōjin in front of a servant of Emperor Go-Uda. In the story, the Okina talks about the 
virtue of a bow in his hand and gives it to the servant as a gift which helps the Emperor rule peacefully. The 
virtue of the bow is said to be the miraculous power of bringing the world under control.
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and the Kasedori can be regarded as the one who was entrusted by Okina with the role 
of making society peaceful. 
Thus, I can say that the Kasedori’s role of getting rid of pox or swelling from the skin 
is the same as removing the evil from society entrusted by Okina. The fact that the bow 
was an important tool for this purpose is reminiscent of the story of Naratsuhiko Shrine 
and the role of kiyome. In fact, in the costume of Kasedori, the image of the person who 
is looked down on and played the role of «Kiyome» is certainly recognized.
The straw raincoat and sedge hat worn by Kasedori have been used for both rainy 
weather and agricultural work, but it is known that they were the emblematic wear of hi-
nin or literally ‘non-human’ class in the medieval and early modern periods (Katsumata: 
1982, pp.104-130). In addition, the cracked bamboo in their hands is also a tool used 
for the purification of the ceremonial procession, and in many places, the purification 
was once the role of those who were labeled as impure, like eta, which literally means 
‘being impure enough’. In addition, the Kasedori’s appearance, covering their heads and 
cheeks with white towels, though it is not the same as the medieval leprosy’s white mask, 
presents an odd impression to us. Of course, Kasedori himself is not Okina. However, 
given that Kasedori was one whose role came from Okina, his attributes can be seen as 
a reflection of Okina’s image.
Conclusion
Above, we have seen the story of the first appearance of Okina as an old man in dis-
guise written in Nihon Shoki, as well as some of the festivals and events in which some 
Okina appear. From these events, I argued about what Okina is as he emerges there. As a 
result, although the concrete appearances of Okina vary according to the times, regions, 
and events, both the peculiarity and the social marginality of Okina have emerged. 
It manifests itself in connection with the historical reality of the lowly, those who are 
looked down on, and is associated with the social role of kiyome and the act of exorcizing 
misfortunes or evils. And this does not contradict the idea of Sarugaku or Noh about 
Okina; Okina and Oni or ‘demons’ are twins and the same thing, and Okina is also the 
same as Matara-jin (Madara-gami). However, this is merely a tentative understanding 
based on a very limited number of cases. I am aware of the need for a more detailed 
consideration from the analysis of further cases. 
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INVESTIGACIÓN DE LA EVALUACIÓN SOBRE 
EL APROVECHAMIENTO EN LA ENSEÑANZA DEL 
CHINO COMO LENGUA EXTRANJERA 
EN LA EDUCACIÓN ACADÉMICA
Xiao Yu
Universidad Rey Juan Carlos
Introducción
Para los profesores de lenguas extranjeras, la evaluación es un procedimiento cotidia-
no que llevan a cabo durante la enseñanza. Por ejemplo, las presentaciones en el aula, 
los ejercicios para hacer después de la clase, las tareas en grupos, los exámenes parciales 
y finales de cada año académico, los cuales que nos ayudan a valorar la enseñanza y el 
aprendizaje (Figueras Casanovas y Puig Soler: 2013, pp. 42-55).
Por lo tanto, es crucial investigar los exámenes de aprovechamiento ya que, siendo 
una parte imprescindible, las evaluaciones pueden influenciar directa y frecuentemente 
a los alumnos, es decir, el primer significado de estas es «fomentar el aprendizaje a través 
de los exámenes». Los tests de aprovechamiento, por una parte, impulsan a los alumnos 
a estudiar y repasar, al mismo tiempo que informan tanto a los profesores como a los 
alumnos sobre la situación de la enseñanza y del aprendizaje.
En segundo lugar, las evaluaciones de aprovechamiento tienen una gran influencia 
en la enseñanza-aprendizaje (backwash effect). Cuando el método y los contenidos de la 
evaluación se adecúan al objetivo del curso, se produce una influencia positiva, y con 
éstas, los profesores mejorarán la calidad de la enseñanza y estimularán la potencialidad 
de los aprendices.
Por último, la investigación del aprovechamiento puede influenciar la enseñanza de 
la educación académica a largo plazo. Dado que los profesores participan personalmente 
en el diseño y la confección de los exámenes, pueden conocer el rendimiento global de 
los alumnos a tiempo. Por consiguiente, podrán reconsiderar y perfeccionar la asignatura 
dentro del curso académico.
En nuestra investigación, nos enfocamos en la evaluación del aprovechamiento ba-
sándonos en un estudio de caso de una asignatura de la Universidad de Rey Juan Carlos 
con el análisis en puntuación. También investigamos el diseño del examen entero con los 
datos cuantitativos de los tipos de ítems.
Estudios relacionados y metodología
Los tipos de evaluaciones de aprovechamiento del chino como lengua extranjera se 
clasifican según diferentes ámbitos. Basándonos en los complementos lingüísticos, estos 
cuatro ámbitos son: fonética, léxico, gramática y caracteres chinos (Yang: 2010). 
 Xiao Yu
Las habilidades lingüísticas contemplan la comprensión de lectura, comprensión 
auditiva, expresión de escrita y expresión oral, cada cual tiene su propio objetivo y se 
analiza con distintos ítems (Zhang: 2013).
Cuando se clasifican las evaluaciones en función de los modos de ítems, se dividen 
en evaluación aislada y sintética. La primera utiliza los ítems de selección múltiple, ya 
que la cobertura de conocimiento es amplia. Como la corrección es cómoda y objetiva, 
tanto la fiabilidad como la viabilidad son altas. No obstante, con este tipo de ítem hay 
posibilidades de acertar al azar, por lo tanto, su validez es baja. La segunda, por su parte, 
también se conoce como «evaluación directa», y sintetiza diferentes conocimientos y 
destrezas lingüísticas para realizar algunas tareas en los exámenes. En comparación con la 
primera, se utilizan ítems subjetivos y la cobertura de contenidos evaluados es más limi-
tada, además la corrección es bastante complicada. Sin embargo, este tipo de preguntas 
pertenece a los ítems constructivos, cuya validez es alta (Yang: 2010).
Respecto a la presente investigación, la evaluación del chino como segunda lengua se 
relaciona a los estudios teóricos en tres enfoques:
En primer lugar, desde el enfoque de lingüística y estudios relacionadas, que incluye 
lingüística general y la investigación de la lengua china moderna. Además, también con-
templa los estudios de competencia comunicativa desde los años 60 del siglo xx.
La segunda, la teoría de la enseñanza de segundas lenguas, de evaluación de idiomas 
y del diseño curricular. Entre ellos, la investigación de la metodología de la enseñanza y 
evaluación de lenguas extranjeras es la teoría principal.
La tercera, está relacionada con los estudios de pedagogía, psicología y adquisición de 
lenguas (Yang: 2010, pp. 31-41).
Estudio de caso
Los sujetos de nuestro estudio de caso son los 11 alumnos de la asignatura «Chino 
Básico» del Grado de Relaciones Internacionales de la Universidad Rey Juan Carlos del 
campus de Aranjuez. Según el guía docente, la asignatura equivale a 9 créditos con 90 
horas lectivas-3 horas por semana- a lo largo de un año académico. 
Tomamos el examen parcial del segundo cuatrimestre como el caso de esta investiga-
ción, cuyas especificaciones son las siguientes:
•  Tomando los contenidos de vocabulario y gramática del programa HSK1 como 
los contenidos básicos, en base a los conocimientos impartidos del Manual «HSK1 
Standard Course» (Jiang: 2014), se lleva a cabo una evaluación de la comprensión 
auditiva y escrita y de la expresión de escrita.
•  Manejar todos los caracteres del nivel 1 (ideogramas) con destreza en las áreas de 
escucha, habla, lectura y escritura.
•  Manejar todos los léxicos del nivel 1 en las frases, grupos de oraciones y párrafos. 
Ser capaz de usar las palabras con usos específicos en distintos contextos.
•  Usar correctamente los contenidos de gramática del nivel 1 en frase y oraciones.
•  Ser capaz de formar frases fáciles y comprender párrafos cortos.
•  Como el examen se relaciona estrechamente con el proceso de enseñanza, este 
examen concentra los contenidos evaluados en las lecciones 12 a 15 del manual.
El examen contiene 7 grandes partes, con 40 ítems en total.
 Investigación de la evaluación sobre el aprovechamiento
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La parte de comprensión auditiva vale 3.5 puntos y tiene 15 ítems, que corresponden 
al 35% de la puntuación y representa el 37.5% de la cantidad de preguntas. La parte de 
la comprensión de lectura y a la expresión escrita vale 6.5 puntos y tienen 25 ítems, que 
corresponde al 65% de los puntos y al 62.5% de la proporción de los contenidos. Véase 
el gráfico 1.
Respecto a los tipos de ítems, hay 25 con repuestas cerradas que valen 5.5 puntos, 
siendo el 62.5% de la cantidad de preguntas y el 55% de la puntuación. Por otro lado, 
los de repuestas dirigidas son 15, que valen 4.5 puntos, ocupando el 37.5% del número 
de ítems y el 45% de los puntos. Véase el gráfico 2.
Los ítems de repuestas cerradas pueden ser de tipo verdadero y falso, emparejamiento 
y selección múltiple en la parte de comprensión auditiva. En la sección de comprensión 
de lectura, son de emparejamiento.
Los de repuestas dirigidas se usan en la parte de comprensión de lectura, con las dos 
manifestaciones de «contestar preguntas cortas» y «ordenar palabras y formar frase». El 
último tipo de ítem se usa específicamente en la enseñanza del chino como lengua ex-
tranjera, ya que el orden de las palabras es importante en la sintaxis china. No obstante, 
la corrección de esta parte también es complicada, ya que a veces, no hay una única 
respuesta correcta. Por lo tanto, para diseñar este tipo de ítems, los profesores tienen que 
preparar diferentes especificaciones de puntuación (Figueras Casanovas y Puig Soler: 
2013, pp. 86-90).
El porcentaje de aprobados de los 11 participantes del examen es del 81.8% y la 
puntuación media es 6,65, los cuales corresponden al principio «distribución normal» 
de la evaluación de aprovechamiento (Yang: 2010).
Clasificamos las puntuaciones en cuatro niveles: A (9,0-10), B (7,0-8,9), C (5,0-6,9), 
D (0-4,9) y obtenemos el gráfico 3.
Conclusiones e hipótesis
En base al estudio de caso, hacemos conclusiones en tres ámbitos:
En primer lugar, los contenidos evaluados deberían estar estrechamente relacionados 
con el programa de enseñanza y el manual, cubriendo el máximo número de conoci-
mientos impartidos y de capacidades lingüísticas posible. Por lo tanto, la evaluación de 
aprovechamiento puede fomentar el aprendizaje.
En segundo lugar, hay que incluir tanto los ítems de repuestas cerradas como los 
de repuestas dirigidas. Los primeros deberían cubrir la mayoría de los conocimientos 
lingüísticos y representan un porcentaje más alto en todo el examen, mientras que los 
segundos, sintetizan varios contenido y capacidades lingüísticas y tienen un uso menor. 
Además, los diseñadores tienen que planear normativas detalladas para su corrección.
Por último, al realizar un examen apropiado, los resultados de los participantes cum-
plirían el principio «distribución normal», que implica que las notas de la mayoría de los 
estudiantes se distribuyen en la zona mediana, y unos pocos tienen puntuaciones altas 
y bajas.
La enseñanza de lenguas extranjeras se renueva tanto en las metodologías como en 
los exámenes de aprovechamiento, por lo tanto, todos los docentes tienen que mantener 
la atención y creatividad. Al vincularse con las guías de enseñanza, las pruebas pueden 
tener más manifestaciones. Es posible adaptar situaciones auténticas de la vida cotidiana 
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como material para los exámenes, con el fin de evaluar la competencia comunicativa de 
los alumnos, por ejemplo, leer y reescribir, o dictado dirigido, etc. 
El objetivo de todas las renovaciones de los métodos de evaluación es mejorar la 
calidad de la enseñanza-aprendizaje. La educación académica obliga a los alumnos a 
estudiar, por lo que los alumnos pueden dedicar más atención y tiempo. Por lo tanto, 
los profesores deberían promover el uso de evaluaciones para que mantengan el interés, 
incluso para el futuro aprendizaje cuando terminen la asignatura.
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AQUILAFUENTE, 304
El concepto de Eurasia es hoy día un término controvertido. 
Utilizado principalmente como herramienta de 
confrontación de potencias emergentes como China y 
Rusia, que aspiran a configurar un frente político-cultural 
que frene la deriva hegemonista global del bloque 
atlantista en el que está incorporada la UE, desde el 
mundo académico nos proponemos contribuir igualmente 
a una labor intelectual de resistencia, no solo resiliencia, 
frente al hegemonismo académico anglosajón, heredero 
de la concepción colonial del continente asiático como un 
“otro” del “continente” europeo. El Grupo de Investigación 
Reconocido de la USAL “Humanismo Eurasia” (fundado 
en 2017) reivindica desde su creación unas humanidades 
enraizadas en el pensamiento autocrítico, tomando como 
punto de partida la recuperación de la memoria histórica 
de un macrocontinente fraccionado, pero que reclama ser 
dueño de su propio destino.
Como propuesta de intervención académica, el 
presente volumen es el resultado de las iniciativas de 
trabajo presentadas en las II Jornadas de Investigación 
“Humanismo-Eurasia”, celebradas en la USAL entre el 1 y 
el 15 abril 2020. Se divide en secciones que corresponden 
a los paneles de las Jornadas, y las contribuciones 
incorporadas han superado estándares de calidad. El centro 
de las propuestas es Asia Oriental, área de investigación 
a la que está adscrito el GIR. Es un pequeño paso en un 
gran proyecto.
